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LIVRAISON DU 1° JUILLET 1890. 


; TEXTE 


I. Le Sazon pu Cuawp ve Mars (2° et dernier article), par M. Leopold Mabilleau. 
I. Le Musée DE L'ÊcoLe pes Beaux-Arts (2 article), par M. Eugène Müntz. 
IT. Le SaLox pes Cnamrs-ÉLysées (2° et dernier article), par M. Maurice Albert. 
IV. ExPOsITION RÉTROSPECTIVE DE Tours, par M. Léon ’Palustre. 

V. Revug musicaze, par M. Alfred de Lostalot, 


VI. LE MOUVEMENT DES ARTS EN ALLEMAGNE ET EN ANGLETERRE, par M. T. de Wyzewa. 


GRAVURES 


Encadrement composé et dessiné par M. P.-V. Galland. 


Fragment du tableau « Au cabestan », par M. Couturier (Dessin de Partisté); « Au 
bord d'un fleuve », pastel de M. Thaulow (Dessin de l'artiste); cul-de-lampe 
composé et dessiné par M. P.-V. Galland. 


Discussion politique, eau-forte de M. J. Payrau, d'après le tableau de M. E. Friant 
(Salon du Champ de Mars); gravure tirée hors texte. 


Mes enfants, étude à l'eau-forte de M. Besnard, pour son tableau « Une Famille » 
(Salon du Champ de Mars); gravure tirée hors texte. 


* Musée de l'École des Beaux-Arts : — Dessin d'ornement, en tête de lettre, emprunté 
à une illustration inédite du baron de Triqueti pour la Bible; Fragment de 
sculpture décorative provenant de l'Hôtel de la Trémouille; Médaillon provenant 
du château de Gaiïllon; Samson, fragment du Tombeau de Commines; La Cruci- 
fixion; bas-relief par François Marchand; Panneau de porte du château d’Anet: 
Deux arcs de l'Hôtel Torpanne; Hercule assis, maquette en terre cuite par Le 
Puget; Ethra pleurant sur la tête de Phalante, bas-relief en cire, par Giraud. 


La Sirène, groupe en marbre par M. Puech (Salon des Champs- -Élysées); héliogravure 
tirée hors texte. 


Bande de page composée et gravée par Claude Mellan, pour les éditions du Louvre; 
L'Architecture, la Peinture et la Sculpture, médaillon dessiné par Ingres, en cul- 
de-lampe. 


Vélasquez, statue équestre par M. Fremiet (Salon des Champs-Élysées); héliogravure 
tirée hors texte. 


Exposition rétrospective de Tours : — Pietà, par Defendente de Ferrari (à M. Dai- 
gremont); Vierge de la Couture, au Mans,”marbre par Germain Pilon; Bustes 
d'homme et de femme, en! terre cuite, école de Touraine, xvre siècle (à M. Mé- 
liziet); Buste en marbre de Samuel Bernard, attribué à Coustou (à M. le comte 
Coubert de Forestier). 
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ES peintres que nous avons passés en 
revue dans la première partie de cette 
étude ne se prêtaient guère à un grou- 
pement théorique : de M. Meissonier 

à MM. Puvis de Chavannes, Carolus Duran, 
Ribot, ou encore de M. Dagnan-Bouveret à 
MM. Jean Béraud, Gervex, Guillaume Dubufe, 
le lien ne peut être qu’artificiel et verbal; mieux 
valait s’en tenir à une simple énumération où fût 
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au moins respectée l’indépendance de talents si divers entre lesquels 
on n’aperçoit aucune relation effective. Il n'en va pas de même de ceux 
que nous nous proposons d'étudier aujourd’hui : ils se tiennent tous, 
sinon par des rapports de filiation et d'influence, au moins par une 
communauté de vues et une similitude d'inspiration. Tous réagissent 
contre les conventions dites « académiques », et même contre les 
traditions d'art léguées par les maitres des âges précédents ; tous 
cherchent, dans la même voie ou dans des voies parallèles, une inter- 
prétation plus fraiche, plus directe de la nature ; tous enfin, de près 
ou de loin, appartiennent à ce qu’on appelle dans les ateliers « l'École 
nouvelle », — terme vague, qui cache un sens assez précis. 

Nous n'avons pas à refaire ici l'histoire de la lente et continuelle 
évolution que suit, depuis quelque trente ans, la peinture française, 
obéissant tantôt à l'influence étrangère, tantôt à l’action immédiate 
des réformateurs sortis de son propre sein, tels que Courbet, Corot, 
Manet, Jules Breton, Bastien-Lepage. Mais l’occasion est bonne pour 
établir une sorte de bilan des résultats qu'ont produits toutes les 
tentatives progressistes. Nous l'avons dit déjà, la jeune École ne s’est 
jamais affirmée avec autant de cohésion et de netteté qu'en cette 
exposition du Champ de Mars où elle trouvait le terrain libre. 
Voyons si, de la comparaison de tant d'œuvres différentes, nous 
pourrons dégager une formule suffisante pour donner à l’art nouveau 
la consécration de la théorie après l’épreuve de la pratique. 

Ceux qu'on appelle aujourd’hui les « impressionnistes » ne sont 
plus qu'une fraction, presque une secte parmi les peintres épris de 
modernité ; mais le mot d'impressionnisme à un sens étymologique et 
historique à la fois, qui résume assez bien le trait commun de toutes 
les tendances novatrices : c’est un système qui a pour objet le retour 
à l'impression vraie, c’est-à-dire immédiate, ingénue, personnelle. 
La prétention ne parait pas d’abord excessive, et il n’est guère de 
peintre qui ne s’en réclame plus ou moins explicitement; mais serrez 
de près le sens et vous allez voir surgir les oppositions. 

Revenir à l'impression vraie, cela signifie d’abord qu'on se 
détache de toute école, de tout procédé d'interprétation convenu ou 
appris, et qu'on ne voit désormais dans le travail d'atelier qu’un 
moyen tout instrumental pour assouplir la main, non une méthode 
d'acquisition positive. Ainsi fait-on de la gymnastique pour devenir 
souple et robuste et point pour arriver à la possession de tel ou tel 
exercice déterminé. L'étude des maitres a le défaut de substituer 
leur vision à la nôtre, et par là de nous déshabituer de voir avec 
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nos propres yeux. Tout artiste a sa tâche bien nettement tracée : 
rendre avec sincérité ce qu'il a personnellement senti. Hors de là, il 
n’y à que métier, il n’y a point d'art. 

On ne comprend bien la portée de ce principe qu'après avoir un 
moment réfléchi au rôle que joue la convention dans ce travail de la 
peinture. Avez-vous songé quelquefois que l’idée même de faire tenir 
tout un paysage sur une petite toile plate, de représenter par un jeu 
d’ombres et de lignes les profondeurs, les distances, les épaisseurs 
et les formes, exige une première acceptation qui n’est ni tout à 
fait spontanée ni tout à fait nécessaire ? Un enfant non prévenu, un 
paysan illettré qui voient pour la première fois un tableau sont inca- 
pables de le déchiffrer ; dans les portraits surtout, l'observation de 
la ressemblance entre le modèle et l’image demande un véritable 
effort d'analyse, une accoutumance, une éducation en un mot, qui 
prouve bien que la chose ne va pas de soi. 

Mais toute peinture n'est-elle pas soumise à la même condition ? 
Non, pas au mème degré. Il est hors de doute que la plus éloignée de 
la perception naturelle est la peinture traditionnelle et savante qui 
a successivement recueilli toutes les acquisitions des écoles et des 
maitres, et qui, de convention en convention, en est arrivée à ne 
plus représenter la nature, mais à la figurer par une sorte de symbo- 
lisme plastique. Récapitulons en effet : au xv° siècle, on a inventé la 
perspective et le raccourci; aux xvi° et xvir, le modelé et les jeux de 
lumière, la composition et l'équilibre du tableau; au xvri® la carnation 
idéale et l’élégance mensongère des formes; au xix° les valeurs, les 
couleurs complémentaires, les tonalités, et cent autres artifices dont 
les peintres ne se rendent même plus compte parce qu'ils en ont 
appris le secret sur les bancs de l’école. 

Ajoutez à ces causes de déformation les influences diverses et 
multiples qui concourent à constituer, pour chaque période distincte, 
un certain type de l’humanité, et même de la nature, différent du 
type adopté par les périodes précédentes : facture à part, est-ce 
qu'une femme de Mignard ressemble à une femme de Boucher? un 
homme de David à un homme de Delacroix? Ce n’est ni à Boucher ni à 
Mignard, pas plus qu’à Delacroix ou à David qu'il faut s’en prendre : 
ils subissaient inconsciemment une condition commune qui donnait 
aux femmes du temps de Louis XV un air de famille, comme aux 
personnages de l’Empire et aux héros du romantisme. 

Pour avoir l'intuition exacte, je dirai presque la révélation du 
caractère extraordinairement conventionnel de notre art, il faudrait 
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pouvoir amener dans un musée un sauvage intelligent, aux yeux 
neufs, au cerveau vierge. J’en ai fait approximativement l'expérience 
avec un campagnard venu l’an dernier à Paris et que je conduisis au 
Louvre. Il se tut d’abord, intimidé, dérouté dans son attente; puis, 
sur mon insistance : « Vous avez beau me dire que ces peintres-là 
sont très forts, déclara-t-il; moi je trouve que leurs tableaux ne 
ressemblent point du tout aux gens qu’on voit dans la rue! » 

L'impressionnisme est certainement né d'une révolte de ce genre, 
comme le «préraphaélitisme » d'Angleterre, qui répond au besoin d’une 
vérité différente, mais à un égal besoin de vérité. On s’est dit qu’il 
peut exister, qu’il existe des moyens de traduction plus simples, plus 
directs, plus appropriés à la sensation individuelle, qui fut la seule 
règle des primitifs Florentins et Flamands, et on s’est mis à les 
chercher, conformément à cette règle même, en limitant le but de 
l’art à l’expresion de la sensibilité particulière, dût cette particularité 
aller jusqu’à l’imperfection et à l’incohérence, pour rester sincère. 

De là une conception toute nouvelle de la peinture, qui donne 
lieu sans doute à bien des objections, mais qui peut se défendre par 
les meilleures raisons du monde. N’est-il pas évident, par exemple, 
que l’enseignement de l’atelier a le tort de supposer chez l'artiste une 
connaissance théorique de l'objet, c’est-à-dire une image abstraite, 
indépendante de la perception où l’objet se révèle à chacun de nous ? 
Et que peut être cette abstraction sinon une moyenne approximative 
des images concrètes sommairement résumées ? Est-ce là un fon- 
dement suffisant pour un art aussi relatif, aussi sensitif que la 
peinture? Car enfin la peinture n’est pas une méthode d’enseigne- 
ment destinée à nous montrer les choses telles qu’elles sont ou 
doivent être, hors de nos regards; c’est, comme la poésie et la musique, 
une figuration essentiellement variable des impressions qu’éveille en 
nous le monde extérieur. Tous les yeux ne voient pas tout ; ou plutôt 
aucun œil ne voit le tout de rien. Chaque homme a de l’univers une 
vue partielle, changeante et différente. Généraliser l’image, c’est 
la neutraliser, c'est supprimer ce qui fait son intérêt esthétique. 
L'amour de la règle ne doit pas aller si loin. Procuste est resté trop 
célèbre par sa passion inconsidérée pour l’uniformité. 

On devine aisément les conséquences qu’une pareille théorie doit 
entrainer pour la méthode d'exécution du peintre qui l’adopte sans 
réserve. [l s’appliquera uniquement à mettre en lumière ce qui peut 
lui servir à rendre la nuance exacte de son émotion individuelle, et 
négligera tout le reste. Ainsi le dessin est, à coup sûr, une science 
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abstraite et rationnelle; jamais les choses ne se montrent à nous 
avec la netteté détachée qu'il leur attribue : vue de loin, une plaine 
offre aux regards une étendue bigarrée aux contours flottants, avec 
quelques points de repère jetés çà et là dans la masse confuse ; une 
figure, même vivement éclairée, fait saillir ses traits et ressortir ses 
méplats par de larges plaques de lumière et d'ombre, par des plans 
plus sombres ou plus colorés, dont la rencontre n’a rien de commun 
avec la plate et stricte continuité des lignes que les « modèles » gra- 
phiques nous représentent. L’impressionniste ne gardera donc du 
dessin que ce qui peut en tenir dans la sensation; sa précision est 
toute relative au fait qu'il veut rendre, ou plutôt à l'effet qu'il en 
éprouve : il ne s’inquiétera pas de souligner aux yeux, par un artifice 
convenu, la structure intime de l’objet ou de l'être dont il cherche à 
fixer l'apparence momentanée, convaincu que cette structure se définit 
dans l'apparence même mieux que par n'importe quel procédé. 

Pareillement la perspective, inventée de toutes pièces par les 
architectes, doit être tenue pour une spéculation @ priori, c'est-à-dire 
étrangère à l'expérience. Ce n’est point en observant la nature que 
Brunellesco et Piero della Francesca en ont fixé les lois, mais en 
poursuivant les déductions de la géométrie dans l’espace. Euclide fut 
le vrai maitre de Paolo Uccello, pour qui le triomphe de l’art consis- 
tait à représenter sur un papier, selon l'angle qu'on voulait bien lui 
indiquer, un polyèdre à soixante-douze faces. Le peintre n’a point à 
se préoccuper de ces calculs scientifiques; pour lui la ligne n’est que 
l'intersection continue de deux surfaces diversement colorées, la 
juxtaposition de deux taches lumineuses d’inégale intensité. C’est à 
la couleur que se réduisent, en dernière analyse, toutes les compli- 
cations de la forme, et c’est à l'interprétation fidèle de cet élément 
principal des impressions visuelles qu’il devra s'appliquer. 

Encore la notion même de couleur se trouvera-t-elle singulière- 
ment modifiée par le système de l'impression. Dans l'atelier, et par 
l'isolement de la pose, les objets colorés prennent une indépendance 
qu'ils perdent au grand jour et en plein air, où la lumière amène les 
réactions de ton les plus inattendues. Certes l’école nouvelle n’a 
inventé ni la pratique ni la théorie des valeurs ; elle a pourtant eu le 
mérite d'en faire la règle absolue de sa manière. Ne jamais arracher 
le modèle à sa fonction déterminante, à son milieu naturel, à l’atmo- 
sphère où il est plongé, aux conditions ambiantes qui achèvent, par 
le dehors, de lui faire une individualité distincte; peindre la fleur 
dans le jardin et l'arbre dans la plaine, en notant avec une exactitude 
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scrupuleuse les colorations vraies qui résultent de cet entourage, si 
étranges, si illogiques qu’elles puissent paraitre : voilà un principe 
qui a encore son originalité, même après tant de chefs-d'œuvre 
accumulés par Rembrandt, Vélasquez et Van der Meer. 

Il est même strictement juste de reconnaître qu’en tout ceci l’im- 
pressionnisme suit, de la façon la plus manifeste, la marche de la 
science contemporaine et de la philosophie qui s’y conforme. Ce n’est 
pas seulement aux entités métaphysiques que notre temps aura été 
fatal, c'est à des abstractions infiniment plus respectées jusqu'ici, 
aux lois rationnelles que nos pères avaient cru découvrir dans le 
développement de la nature. Naguère, nous nous persuadions volon- 
tiers que tout est réglé mathématiquement dans l'univers et en 
nous, et que Pythagore avait eu raison d'affirmer que « toutes choses 
sont faites de nombres ». Il faut en rabattre. Les plus récentes décou- 
vertes tendent précisément à faire passer de la catégorie des sciences 
exactes dans celle des sciences naturelles certaines études que nous 
étions habitués à considérer comme soustraites au hasard des faits. 
Toutes les spéculations portant sur les données des sens sont dans ce 
cas : il n’y a plus d'optique ni d’acoustique mathématique, il n’y a que 
l'optique et l’acoustique physiologique. 

La vérité est que l’idée de nature, avec ce qu’elle comporte de 
contingence, de variété, de relativité, en un mot de vie, domine 
aujourd'hui toutes les sciences, et qu’il n’est pas possible qu’elle ne 
finisse pas par pénétrer les arts. 

En voilà plus qu’il ne faut sans doute pour justifier les tentatives 
novatrices de l’impressionnisme : voyons maintenant à quels résultats 
elles ont abouti. 


IV 


Avec un procédé qui consiste à revenir en tout au sens individuel, 
la difficulté est de trouver la mesure qui permettra d'éviter l’ou- 
trance, le paradoxe, le parti pris. Est-il besoin de dire que tous les 
artistes n'y réussissent pas ? Rares sont ceux qui savent donner à 
leur peinture un caractère de nouveauté sans violence ni provocation. 
C'est par ceux-là qu’il convient de commencer notre examen. 

M. Cazin est un exemple presque parfait de l'équilibre entre la 
sûreté de la science et la spontanéité de l'impression. Il n’a ni l'allure 
ni la prétention d’un révolutionnaire, et pourtant il s’est assimilé ce 
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que la réforme contient jusqu’à présent de vérité démontrée. Ce 
n'est pas à un calcul qu'il en est redevable, mais à l’heureuse har- 
monie d’une sensibilité délicate et d’une raison cultivée, également 
ennemies de l'excès Je n'ose parler de ses procédés, tant sa peinture 
est franche, saine, loyale, exempte de recherche et d’afféterie. C’est à 
peine si le mot « méthode » convient, car il semble que ce soit par un 
penchant tout naturel et sans même s’en rendre compte que M. Cazin 
subordonne sa manière à l'émotion intime qu'il veut traduire. Point 
de solennité romantique, d’emphase grandiloquente, point d’effets de 
théâtre ou de décor : une poésie juste et vraie émanant des choses 
ingénument senties, un art qui s’efface devant l'impression à rendre, 
une bonne foi si parfaite qu’on se sent pris de sympathie pour 
l’auteur, en regardant l’œuvre. 

La Moisson et l’Eté m'ont surtout touché. C’est, d’une part, un large 
champ de chaume au bout duquel le globe rougissant du soleil sombre 
à l'horizon dans la brume vespérale ; le paysage entier se teinte des 
rougeurs légères du couchant qui échauffent et adoucissent à la fois 
les couleurs éparses dans la plaine. C’est, d’autre part, un étang, 
surpris à la même heure déclinante, au moment où deux jeunes bai- 
gneuses regagnent leur abri de feuillage. Il y a bien quelque trace 
de fiction dans l'évocation de ces nudités quasi-mythologiques au 
milieu d’une campagne qui semble réelle; mais il faut pardonner au 
peintre le désir qui l’a pris de livrer de la chair vivante aux caresses 
de cette exquise lumière. 

À quoi se reconnait ici l'influence de l’impressionnisme? À une 
certaine indécision des contours noyés dans la transparence diffuse 
de l’atmosphère, à ces graduations de l'exécution d’après l'éclairage, 
quelques parties restant absolument négligées, d’autres ressortant 
en vigueur, comme cela a lieu dans le regard vrai, dans le regard 
d'imagination surtout, où tout ce qui n’atteint pas la pleine intensité 
disparait dans le brouillard du souvenir. 

M. Lhermitte représente, à un degré encore plus évident, la 
mesure exacte dans laquelle le public de l’an 1890, — j'entends le 
public éclairé qui suit les expositions, — admet que les artistes 
connus et estimés de lui pactisent avec l’École nouvelle. Chacun 
se sait gré, en regardant Sainte-Claire-Deville dans son laboratoire de 
ne point être fermé aux idées de réforme et de progrès, de rester 
sensible à tous les aspects du beau, et se sent d’ailleurs rassuré, 
dans son audace, par la solidité et le sérieux de cet art. À vrai dire, 
c'est là exactement la peinture d'Aujourd'hui, qui ne rompt pas plus 
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avec Hier qu’elle n’anticipe sur Demain. L'éloge n’est pas mince, 
si on le prend au meilleur sens, comme je le fais, et je ne sache pas 
d'autre artiste à qui il convienne mieux qu'à M. Lhermitte. 

Ses paysages sont d’une touche beaucoup plus précise que ceux 
de M. Cazin dont ils n’ont pas l’enchantement vague et la noblesse 
un peu triste. La note personnelle est une sobriété de couleurs qui 
va jusqu'à la sécheresse. A regarder le Repos des moissonneurs, on 
dirait presque d’un fusain teinté çà et là par des touches de pastel. 
L'effet est singulier et rappelle certains dessins aux deux crayons de 
M. Bida. 

M. Duez est un des peintres qui ont le plus rapidement grandi, 
depuis quelques années, dans l'estime des délicats, et chaque nou- 
velle exposition nous montre une face différente de son souple talent. 
Habitués au faire un peu large de ses marines et de ses paysages, 
il nous avait surpris naguère en envoyant aux Pastellistes trois 
figures de marins fouillées avec un souci physionomique dont la 
manière la plus serrée n’aurait pu dépasser la précision; il complète 
aujourd'hui ses révélations dans deux toiles qui n’avaient peut-être 
point encore d’analogues dans son œuvre. Le Café sur la terrasse et le 
Portrait de M. Georges Hugo annoncent l'interprète Le plus original et 
le plus clairvoyant de la figure humaine. Ce portrait surtout est une 
merveille, à cause de la signification profonde qu'y prend le moindre 
détail de l’aisée et négligente exécution: qui ne voit que l’indécision 
voulue, les traits, la facture inachevée de l’ensemble trahissent le 
sentiment d'une personnalité qui s’ébauche sans parvenir à se for- 
muler, avec le surcroît de je ne sais quelle mélancolie intime unie à 
certaine brutalité de tempérament, perceptible çà et là dans quelques 
lignes dures qui contrastent avec le vague du reste. Oh! que c’est 
bien là le petit-fils opprimé par le nom trop lourd à porter, prêt à la 
révolte contre la magnifique injustice de la destinée, celui à qui le 
grand poète a eu l’imprudence de dire, devant l'univers attentif : 


Songe que je suis là, songe que je t’entends; 
Demande-toi si nous, les morts, sommes contents! 


J'ai entendu des passants critiquer ce portrait auquel ils repro- 
chaient un peu de mollesse et d’inégalité. Que n'ouvraient-ils ce 
Hivret! le nom du modèle leur aurait tout dit. 

L'École impressionniste doit beaucoup à M. Roll, qui a été un des 
premiers à en imposer le respect par des œuvres d’une incontestable 
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valeur. Malheureusement, le succès semble avoir grisé l'artiste qui 
se complait trop visiblement dans sa manière et se montre trop dis- 
posé à en accentuer le relief pour en augmenter l'effet. Il en est au 
point où l’on regarde la facture comme une chose secondaire, presque 
indigne du grand art, et où l’on croit devoir à son génie de ne 
jamais discuter avec lui. Il est tel des tableaux exposés ici qui 


(€ AU CABESTAN }), PAR M. COUTURIER. 


(D'après un fragment de son tableau. — Dessin de l'artiste.) 


semble avoir été peint par un Protogène furieux lançant au hasard 
sur la toile l'éponge imbibée de couleurs : ainsi la Grande marée, la 
Mer funèbre, V Étude sur la Seine, qui sont d’une exécution par trop 
sommaire; cela touche à l’intentionnisme, que les auteurs de la 
« Cigale » ont si spirituellement raillé. 

J'accorde qu'il y a plus de conscience et d'application dans les 
portraits; pourtant aucun ne me parait assez fouillé, assez analysé, 
ni surtout assez serré de travail. M. Coquelin cadet est trop court, 
trop en avant, trop en dehors; la malice légendaire de sa physio- 
nomie n’est rendue qu'en gros, sans aucun effet d'interprétation 
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individuelle. La tête seule de M"° Jane Hading est sérieusement étu- 
diée ; les bras ne sont ni modelés ni éclairés; la robe est d’une 
négligence qui n’a pas d’excuse en l'espèce : il s’agit d’une femme 
élégante chez qui la parure sert encore à exprimer la personnalité. 
Le seul portrait de M. Yves Guyot est digne du grand talent de 
M. Roll, qni nous doit une revanche. 

On sait que beaucoup d'étrangers ont accepté l'hospitalité que 
leur offraient libéralement les organisateurs du Champ de Mars, 
déjà liés à eux par les souvenirs de l'Exposition. La plupart de ceux 
qui ont suivi M. Meissonier sont des peintres venus des pays du 
Nord où l’impressionnisme a, depuis quelque temps déjà, conquis 
toute la place. Il en est peu qui conservent, dans la pratique du sys- 
tème, cette modération et ce juste sentiment des nuances que nous 
définissions plus haut : la mesure est une qualité bien française, et 
nous souhaitons qu'on ne l’oublie point chez nous. Trois d’entre eux 
pourtant, Suédois ou Norvégiens, peuvent prendre leur part de cet 
éloge. Ce sont MM. Skredsvig, Edelfelt et Thaulow. Le premier avait 
été fort apprécié, il y a un an, pour la sincérité et la décision de sa 
manière. On lui avait conseillé de visiter les contrées du Midi où 
l’on prévoyait que son talent trouverait une expansion plus complète 
encore; il est allé en Corse, d’où il a rapporté une vue de la Villa 
Baciocchi que je considère comme le meilleur de ses ouvrages. Il faut 
examiner ce tableau de près, le nez sur la toile, pour juger combien 
la facture, si large et libre qu’elle paraisse, y demeure sûre, nette, 
précise : pas une hésitation, pas un empâtement, pas un raccord; 
chaque brin d’aloès, chaque branche d'arbre, chaque motte de terre 
vaut juste un coup de pinceau, sans reprise ni rature. Combien de 
peintres sont aujourd'hui aussi maîtres de leur vue et de leur main? 

Les paysages de M. Edelfelt sont plus enveloppés et d’une écri- 
ture moins résolue ; ils ont un charme plus sympathique et plus ten- 
dre. Le Coucher de soleil qui mire ses derniers rayons dans l’eau 
dormeuse d’un fiord de Finlande, laisse dans les yeux et dans l’âme 
une impression de douceur délicieuse. L'artiste hausse le ton dans 
ses portraits dont le meilleur est celui de l’enfant vêtu de noir, très 
propre à donner l’idée de sa manière. 

Enfin, nous avons trop peu d'occasions d'admirer dans une œuvre 
d'art les délicatesses, l’ingénuité, la candeur qui éclatent dans les 
paysages norvégiens de M. Thaulow. La profondeur légère du ciel à 
peine bleu, l’insaisissable transparence de la neige teintée, en sa 
pàäleur vivante, par une clarté boréale plus subtile que les premiers 
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rayons de l’aurore, sont rendues à coup sûr avec une grande 
virtuosité de métier, mais c’est la sincérité pénétrante et émue qui 
domine tout et de là vient tout le charme. 

Hors de l'équilibre où se tiennent les peintres que nous venons 
d'étudier, il existe sans doute une région d’art d’où la beauté n’est 
point bannie. Pourtant il faut avouer que la méthode impression- 
niste, adoptée sans réserve et poussée à ses exigences extrèmes, 
aboutit le plus souvent à une manière violente et brutale qui ne 
peut convenir qu’à des expressions tout à fait exceptionnelles. Passe 
pour le Mistral de M. Guérard et pour un Effet de lune qui rappellent 
certains dessins de V. Hugo; mais comment accepter le Paysan de 
M. David-Nillet, plus grossier que le Fouan de M. Zola, dont il 
évoque l’idée? C'est un amas de plaques rudes et frustes, gâchées 
plutôt qu’étalées sur la toile. L'impression rustique n’exige pas tant 
de vulgarité soulignée. 6 

M. Jacques Blanche ne craint rien tant que d’être confondu dans 
une école, et, de vrai, il est impressionniste au sens exact du mot, 
c'est-à-dire qu’il cherche seulement à rendre son impression person- 
nelle par des procédés dont il a mesuré la convenance et l'efficacité, 
et non à suivre aucun des systèmes qui sollicitent en ce moment les 
esprits disponibles. S'il s’attachait à quelqu'un, ce serait aux vieux 
maitres de la première Renaissance, d’abord parce qu'ils sont assez 
lointains pour qu’on puisse les avouer maitres, puis parce qu'ils 
n'avaient d’autres modèles que la nature et que c’est encore s’affran- 
chir que de les imiter. Il a pourtant une méthode, — je n'ose dire 
une manière, — où domine une grande franchise d'exécution mitigée 
par un sentiment très délicat de la tonalité générale qui enveloppe 
et fond les saccades habituelles de sa facture. Aïnsi sont traités 
les portraits de M'° Jeannine Dumas, de M. le D' Blanche et de 
Mie Carmen Errazuris, qui sont d'excellents morceaux. 

Beaucoup d'étrangers interprètent dans le mème sens l’impres- 
sionnisme pour en tirer des effets de vigueur allant parfois jusqu’à 
la brutalité. Le plus adroit de tous, celui qui met dans son exagé- 
ration le plus d’acuité et de vraisemblance, est M. Boldini. Sa peinture 
est vivante et pittoresque au premier chef. M. Boldini a en outre le 
sens du comique ou plutôt de la « drôlerie » si inné que toute figure 
peinte par lui s’aiguise, se déhanche, se disloque dans le sens des 
indications du modèle, et que l’apparente originalité du tableau s’en 
accroît. C’est ainsi que le portrait de M. John Lewis-Brown tire l'œil 
du visiteur surtout par la fantaisie tout extérieure de sa disposi- 
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tion. Cinq autres toiles représentant des dames du meilleur monde 
éveillent des idées de gaieté malicieuse, d'élégance amusante, de 
maniérisme dégingandé qui n'ont rien d'improbable en cette « fin de 
siècle », cette débauche de « parisine ». Mais n’y a-t-il pas là quelque 
« snobisme » ? 

Chez les artistes du Nord, la vision est le plus souvent sombre, 
triste, lugubre mème, et leur peinture s’en ressent. M. Israëls est un 
des maitres qui honorent le plus leur pays et leur art; seulement il 
s’est si bien habitué à se donner sans réserve à ses émotions qu'il ne 
prend plus aucun souci des moyens techniques propres à les rendre. 
Les Jeunes filles de Zandwoort allant à la criée sont d’une exécution si 
sommaire et si négligée qu’il faut toute la puissance du peintre pour 
nous imposer le sentiment qu'il a voulu traduire. Rien n’est tracé, 
ni les vêtements, ni les visages ; les pieds des pêcheuses ressemblent 
à des ceps noueux et rugueux plutôt qu'à de la chair modelée. Le ciel 
est barbouillé, comme au hasard, avec l'unique préoccupation de 
l'effet moral et non de la réalité matérielle. Pareil reproche peut être 
adressé à M. Liebermann dont le faire est moins haché, mais non 
plus soigné que celui de M. Israëls : c’est de la pâte étalée au couteau 
et frottée çà et là de quelques touches violentes marquant les con- 
tours. 


V 


Chez les artistes que nous venons d’énumérer, l’impressionnisme 
ne se complique d’aucune théorie particulière qui en restreigne 
l'emploi à un certain ordre de sensations et d'effets. Chacun inter- 
prète le principe selon son tempérament, sans en tirer d’autre appli- 
cation que d’aviver la vision individuelle et de simplifier le procédé 
de traduction. Voici un groupe de peintres qui, soit par prédisposition 
organique, soit par esprit de système, trouvent dans ce même impres- 
sionnisme une solution positive des problèmes de la lumière et de la 
couleur, de laquelle dépend leur conception générale de l’art. Pour 
eux la nature a un aspect uniforme qui commande un procédé appro- 
prié : des taches de clarté, des plaques de couleur, de l'éclat, des 
chatoiements et des reflets, voilà l’unique spectacle qu’elle leur offre 
et leur exécution s’én accommode. On peut établir entre eux diverses 
catégories selon le rôle qu'ils attribuent à la lumière dans la forma- 
tion de l’image visuelle, mais pour tous cette image est formée par 
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des contrastes violents, des oppositions chromatiques ou de brusques 
dégradations. 

Le tableau de M. Couturier, très apprécié, le Cabestan, ne pré- 
sente aucun excès de coloration ni d'éclairage; mais la façon dont 
les corps sont modelés, par l'indication rapide des points brillants 
où la lumière s'accroche, la dépendance où restent toutes Les couleurs 
par rapport à l'éclat qui les allume, permet de le ranger sous cette 
rubrique. 

M. Mathey a deux manières bien distinctes : comme portraitiste, 
il rappelle M. Friant, avec une facture plus ferme et plus vigoureuse; 
comme paysagiste et mariniste, il se rapproche plutôt de M. Coutu- 
rier. C’est naturellement dans les études de plein air que la préoccu- 
pation du tachisme (si l’on peut risquer ici ce barbarisme), éclate 
chez lui avec le plus d’évidence. Mais, dans la Plage de Cabourg, 
dans le Loing à Montigny, il garde une mesure que nous devons encore 
louer chez ses voisins de salle, MM. Mouttes et Boudin. 

M. Lebourg, M. Sisley et M. Iwill ont une originalité plus mar- 
quée, avec moins d'équilibre. Le premier, parmi divers essais contes- 
tables, mais non insignifiants, expose un tableau d’une nuance très 
délicate, le Soleil sur la basse Seine. Le second reste fidèle à sa facture 
mouchetée et martelée, qui donne d’assez jolis effets de vibration. 
L'étang couvert de roseaux que nous montre M. Iwill est une œuvre 
exquise- dont l’auteur me paraît appelé à prendre place aux premiers 
rangs de nos paysagistes. 

M. Dinet, toujours épris des jeux violents de la lumière orientale, 
envoie un Charmeur de vipères d’un ton chaud et vigoureux, mais trop 
exclusivement décoratif. La toile, où il réunit Daphis et Chloé au 
bain, est peinte avec quelque sécheresse et ne donne pas le sentiment 
de fraicheur et de poésie que promet le titre. 

M. Guignard pousse à l’excès l’amour de la vigueur et de la fran- 
chise. Tout objet, tout être éclairé, se morcelle pour lui en un cer- 
tain nombre de taches juxtaposées que ne relie aucune tonalité com- 
mune ni même aucune structure perceptible à travers les dessous. 
Ses paysages semblent parsemés de morceaux de miroirs et de débris 
de verres polychromes. 


Les étrangers qu’on peut rattacher à ce groupe sont les plus inté- 
ressants, à coup sûr, de tous ceux qui ont prêté leur concours à la 
nouvelle Société. En tête doit venir M. Mesdag dont l’admirable 
marine Avant l'orage est un des joyaux de cette exposition. Sur une 
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mer lourde et d’un calme lugubre, où les vagues imperceptiblement 
frémissantes semblent se préparer à l’assaut effroyable qu'elles vont 
se livrer entre elles, s'étale un ciel gris et plombé que déchire sou- 
dain, au milieu de la toile, une lueur prodigieuse éclatant comme un 
obus, ou plutôt comme un astre brisé par un volcan intérieur, au 
sein de l’amas déchiqueté des nuées. C’est la fournaise embrasée où 
le soleil chauffe la tempête qui va tantôt ébranler la terre et remuer 
l’océan jusqu’en ses profondeurs. Jamais M. Mesdag n'avait atteint 
une pareille maitrise. Le Luxembourg possède de lui un tableau 
sensiblement analogue à celui-ci, — peut-être l’ébauche d'où est 
sorti celui-ci : mais quelle différence entre la facture huileuse et 
lourde de l’un, sa lumière empâtée, et la précision resplendissante 
de l’autre. 

Hollandais et Flamands font d’ailleurs fort bonne figure. M. Cour- 
tens, — à qui l’on pourrait répéter, avec plus de raison encore, le 
reproche ci-dessus adressé à M. Guignard, de briser les figures et les 
contours en les composant uniquement de taches rapprochées, — a 
une verve si brillante, une crânerie si communicative que l’amas 
cliquetant de tons jaunes et verts qu'il appelle Matinée d'automne, a 
séduit tout le monde. M. Hœcker ne se défend pas aussi bien contre 
les critiques analogues que soulève sa Religieuse. Mais le Verger de 
M. Verstraëte désarme toute mauvaise humeur. Quel éclat dans 
cette verdure, quelle fraicheur de coloris répandue sur toute la toile, 
jusque sur le tablier bleu de l’enfant placée au milieu du pré! 

L'École anglaise n’est représentée que par M. Moore, qui est 
d’ailleurs un des maitres les plus éminents. Sa marine intitulée 
Comme brille le soleil après l'orage est, en quelque sorte, la contre-partie 
du tableau de M. Mesdag qu’elle égale en beauté : ici c’est le ciel qui 
s’est, à son tour, assombri, et c’est la mer qui en a absorbé tout 
l'éclat dans sa profondeur phosphorescente. 

M. Sargent n’est pas heureux dans son envoi : les deux portraits 
de femme qu’il expose sont peints avec un mélange de brutalité et de 
négligence tout à fait fâcheux. L’attitude de M" Ellen Therry dans le 
rôle de lady Macbeth est d’une emphase mélodramatique que la colo- 
ration conventionnelle des vêtements et du fond ne fait qu'aggraver: 
la Dame en blanc n'offre plus la moindre trace de modelé. 

Parmi les Suédois, M. Zorn doit être tiré hors de pair : ses deux 
portraits d'homme sont merveilleux de physionomie et d'exécution. 
L'Étude d'éclairage, qui nous montre une femme endormie sous la 
lampe dont les reflets changeants la bariolent, ne peut guère se com- 
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parer qu'aux tentatives de M. Besnard: celui de ses tableaux qui 
provoque le plus de résistance de la part du public, reproduit à la 
fois le titre et le sujet du tableau de M. Cazin, l’Été. C'est encore un 
bain de jeunes filles émergeant des roseaux d’un étang. Mais M. Zorn 
a surtout vu dans ce thème une occasion d'étudier des effets de cha- 
toiement et de miroitement sur la nudité ensoleillée de sa principale 
baigneuse. Elle est teinte, mouchetée, pointillée, maculée, comme si 
on l'avait couverte de pains à cacheter multicolores. 

MM. Osterlind, Anthonisen, Grünvold se montrent également 
préoccupés du compte qu’il faut tenir des projections et des réflexions 
de la lumière dans l’interprétation des surfaces colorées. Les Ombres 
chinoises du premier, l'Atelier de repasseuses du second, le Jour d'été en 
Norvège du troisième, procèdent évidemment de la même méthode. 
Toutes ces œuvres nous étonnent encore un peu, non que l'intention 
en soit différente de celle que nous acceptons de la part de maint 
artiste français, mais à cause de la résolution sans ménagement avec 
laquelle le principe est appliqué. Ce qui plait à notre public, c’est 
qu'on mêle adroitement les procédés nouveaux aux anciens, de 
manière à rajeunir l’art sans le compromettre. 

M. Aublet est l’homme de ces alliances et de ces accommodements. 
C’est le peintre favori des jeunes filles qui trouvent, dans ses 
tableaux, une traduction toute gracieuse de leur beauté. La Plage 
du Tréport, les Pivoines blanches et roses, sont, à vrai dire, des toiles 
pleines d'agrément, où l’on voudrait seulement un peu moins 
d'adresse et d’escamotage, — un peu plus de fermeté aussi et de 
relief, car les figures semblent des images collées à la toile. Ainsi 
dirai-je de M. La Touche, de M. Armand Point qui imite la facture 
superficielle de M. Raphaël Collin, enfin de M. Roger-Jourdain qui, 
plus franc et plus rigoureux d'ordinaire, ne s’élève guère cette fois 
au-dessus de cet aimable voisinage. 

Le mot de « papillotage » semble avoir été inventé pour qualifier 
la peinture de M. Durst : les campagnes et les jardins qu’il nous 
montre éclatent d’une verdure luisante, où les rayons du soleil scin- 
tillent avec le souci évident de faire étinceler toutes les feuilles : 
c'est proprement de la marqueterie lumineuse. 

M. J. Lewis-Brown a été l’un des premiers et des plus heureux 
adeptes des procédés nouveaux que nous cherchons en ce moment à 
analyser. Son œuvre est déjà considérable, et il en donne ici une 
bonne part : quinze toiles au moins, qui révèlent un peu de mono- 
tonie dans sa manière. Ce serait un travail oiseux de les étudier une 
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à une; on sait ce que contiennent d'ordinaire ces tableaux : des che- 
vaux, rendus avec une précision comparable à celle de M. Meissonier 
quoique par des moyens tout autres, des cavaliers, des chiens, des 
costumes de chasse, des plaines verdoyantes et ensoleillées. Dans 
tous, le même sens du relief et du mouvement, la même agilité alerte 
et fine, la même aisance à manier la pâte. Cette exposition ne nous 
apprend rien de nouveau. 


M'Ar 


Chez les artistes qui précèdent, l'atmosphère ambiante n’est guère 
considérée que comme un moyen d'éclairage bon à mettre en valeur 
les objets colorés ; la vibration lumineuse ne sert qu’à allumer et à 
graduer la couleur, en lui prêtant par le dehors plus ou moins de 
vivacité et d'éclat. Pour ceux qui nous restent à étudier, la lumière 
joue, au contraire, un rôle prépondérant, presque exclusif dans la 
vision : les choses n’ont pour ainsi dire pas de couleurs propres et 
intrinsèques; elles se nuancent selon les variations de la clarté 
solaire et les reflets que l’entourage leur renvoie. On a donné le 
nom de luminisme à ce système d'interprétation dont il est facile 
d'apprécier la justesse relative. Nous ne nous engagerons point 
dans une discussion théorique : les théories d'art valent par leurs 
résultats; cherchons donc de quelles œuvres celle-ci peut se réclamer. 

M. Montenard n’est pas un débutant; il a même un tableau au 
Luxembourg; c'est pourtant un de ceux qui doivent le plus à la 
présente exposition où. pour la première fois, sa manière a pu s’af- 
firmer complètement et librement. Elle a paru à tous indépendante et 
originale. Bien d’autres artistes l’ont précédé ou suivi dans la voie 
de la peinture claire, presque blanche à force d'éclat; M. Montenard 
ne se confond avec aucun. La lumière telle qu'il la voit ne produit 
ni taches, ni raies, ni éclaboussures d'aucune sorte : sa vibration est 
si intense et si fine qu'elle reste fluide, sans cassure ni miroitement. 
Elle atténue seulement la couleur des objets qu’elle chauffe à blanc 
et les fond dans le resplendissement général. 

M. Dauphin, au contraire, qui a plus d’une affinité avec M. Mon- 
tenard, reste toujours coloriste, même dans les rendus de plein-air; 
sa peinture est plus vive, plus chatoyante, plus « à fleur de toile », 
moins absorbée et moins chaude. C’est une joie pour les yeux de par- 
ourir les diverses études de mer, de ports et de navires qu’il expose 
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Pour M. Rosset-Granger aussi, cette épreuve est l’occasion d’une 
manière de triomphe. Distingué dès sa sortie de l'atelier et récom- 
pensé par le prix du Salon d’une suite de travaux dont l’Eros vain- 
queur reste le type le plus intéressant, ce jeune artiste, d'esprit libre 
et curieux, n’a pas voulu se cantonner dans les régions où il avait 
trouvé ses premiers succès. Peu à peu, et par une série d’influences 
où l’observation de la nature a la meilleure part, il est entré dans le 
mouvement des écoles novatrices, et, comme il y avait été conduit 
par la lente évolution de ses impressions personnelles, il à su y garder 
toute sa personnalité. Il ne « voit » ni comme M. Dauphin ni comme 
M. Montenard, et surtout il ne « peint » pas comme eux; car il a con- 
servé la tradition du dessin, le respect de la forme et de la ligne, 
qu'il maintient toujours, même sous le rayonnement le plus violent. 
Ce qu'il a de commun avec eux, et ce qui me permet de réunir 
ensemble ces trois peintres de grand avenir, c’est l'entente de la 
lumière, qui leur apparaît à tous trois comme un milieu véritable, et 
non pas seulement comme un glacis superficiel. Le Soir de fête en Pro- 
vence est une des plus jolies toiles que contienne ce Salon : c'est mi- 
racle d’avoir pu conserver à la mer une coloration si nuancée et si 
fine, à côté de l’aveuglant éclat des lanternes orangées. 

Ce n’est pas le Midi ensoleillé que peint M. Harrison, mais il 
rend dans le même esprit, la nature plus froide et plus sombre qu'il 
a sous les yeux. Sa marine nocturne est tellement imprégnée de 
clarté diffuse qu’elle évoque ce vers de V. Hugo, prêtant à l'obscurité 
même une sorte d'éclat propre et de visibilité particulière : 


Des stagnations d'ombre et des flaques de nuit. 


Enfin c'est à ce groupe qu'il faut rattacher un artiste au talent 
subtil et original qui réclame une attention particulière et un exa- 
men séparé. 

Avant M. Besnard on a étudié les problèmes les plus complexes 
de la lumière reflétée, réfractée, absorbée, vaporisée; l'École suédoise 
(nous en avons la preuve ici même), s'applique depuis vingt ans à 
définir les ombres teintées que les objets de coloration prééminente 
projettent sur ce qui les entoure, aussi, n’est-ce pas tant le procédé 
technique qui me frappe en lui que l'étrange et profonde conception 
de l’art et de la mature, dont témoigne son œuvre. Pour M. Besnard, 
la lumière proprement éclairante, la lumière incolore, filtrée et 
indifférente n'existe pas : c’est une fiction d'atelier au même titre 
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que la couleur inerte, passive, immobile dont on suppose les choses 
imprégnées comme d’une teinture. La clarté solaire, sortie d’une 
flamme versicolore, pénétrée de tous les scintillements irisés du 
ciel, traverse encore l'atmosphère terrestre si riche et si variée 
avant d'arriver à nous : c’est déjà une couleur, ou plutôt un mé- 
lange confus de couleurs diluées. Parvenue ici-bas, elle se charge de 
tous les reflets que lui jettent les surfaces dont elle alimente la 
vibration; car la couleur fixe résulte d’une action continue de l’objet 
sur le milieu lumineux. Imaginez une mer immense où une multi- 
tude infinie de sources verseraient des ondes variées. Tous les êtres 
sont plongés dans cette mer, et, selon la place qu'ils y occupent, 
se teignent de telles ou telles nuances. Les reflets ne sont pas des 
complications accidentelles, ce sont les éléments positifs de toute 
image. Les couleurs sont comme les odeurs : elles émanent incessam- 
ment des choses, elles flottent dans l’air, où elles viennent, à tout 
moment, glisser, s’étaler et mourir sur les corps qu’elles rencontrent. 
L'atmosphère est comme l’âme de la nature; elle recueille pareil- 
lement toutes les expressions de l'être, les sons, les parfums, les 
rayons où s’exhalent les vies individuelles. 

Voilà certes une théorie qui n’a rien de banal : reste à voir à 
quelles conséquences elle conduit l'artiste. 

Il faut faire un départ dans l’envoi de M. Besnard : d’un côté un 
groupe de toiles charmantes sur lesquelles tout le monde s'entend; 
de l’autre des œuvres contestées ou inachevées auxquelles il serait 
injuste de limiter l'attention à laquelle il a droit. 

Parmi les premières, il faut citer d’abord Une famille, dont 
l'exécution souple et hardie, le coloris éclatant et somptueux est 
un régal pour les délicats. Le Sommeil, l’'Insomnie, A la lueur des 
bougies ne sont guère que des études, mais d’une sensation si fine, 
si originale! L’Automne fixe le souvenir d’une coloration exquise 
perçue en un de ces instants fugitifs où se réalisent pour une fois 
des combinaisons que le hasard ne ramène jamais : une jeune femme 
est assise, à la nuit tombante, au bord d’un lac où miroite la lune 
dont la clarté argentée vient rejaillir sur la soie verte de sa robe. 

C'est au même ordre de recherches, au même souci d’arrèter au 
vol une perception qui a charmé l'œil, qu'il faut rapporter cette 
Vision de femme émergeant sur une terrasse, au milieu des azalées 
et des rhododendrons, qui a excité tant d’étonnements et de colères. 
À vrai dire l'impression causée sur le public m'a paru hors de 
proportion : si la tentative est contestable, — et comment le nier? 
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— c’est surtout parce que l'auteur n’a point nettement établi son 
hypothèse, choisie d’ailleurs dans l’ordre le plus chimérique. L’appa- 
rition était invraisemblable, mais on l’eût peut-être acceptée si on 
l’eût bien comprise : il fallait souligner le milieu, les circonstances 
et les causes concourantes de cet extraordinaire éclairage, que 
l'artiste lui-même avouait exceptionnel et artificiel puisqu'il allait 
le choisir dans une rencontre unique de civilisation et de nature. 
L'effet est curieux mais déconcertant pour le spectateur non pré- 
venu, qui a toujours un peu peur qu'on ne cherche à lui en faire 
accroire. 

Le plafond de M. Besnard est encore inachevé; de là vient 
l'impression de bizarrerie qu'il a causée à quelques-uns. Comme on 
savait d'autre part qu'il est destiné à ornér le Salon des Sciences à 
l'Hôtel de Ville, on était surpris de ne pas retrouver là les belles per- 
sonnes dévêtues et chargées d’attributs significatifs qui suffisent 
d'ordinaire au symbolisme des peintres, l’une tenant un globe, 
l’autre un compas, l’autre une lunette ou un creuset, toutes pareille- 
ment munies de lauriers dont elles s'apprêtent à couronner Galilée et 
Christophe Colomb. L'artiste a eu la témérité de se souvenir qu’un 
plafond doit figurer une sorte d’échappée sur le ciel, et que le ciel 
d'aujourd'hui n’est plus peuplé de déesses ni de Muses; il a voulu glo- 
rifier la Science sous sa forme la plus haute, l’Astronomie, répré- 
sentant la connaissance des Mondes, la glorification de l'Univers 

Nous sommes donc transportés dans l’espace planétaire, entre la 
Terre et la Lune, parmi le tourbillon des satellites qui ponctuent 
la route azurée. La Lune apparaît teinte d’une clarté molle qu’on sent 
reflétée et au travers de laquelle on distingue les monts et les vallées 
que le télescope a permis aux savants d'y découvrir, la Mer déserte 
et le Lac des Songes. A la surface de la Terre bleuâtre et ravinée dont 
un morceau affleure le théâtre de la scène, des hommes se dressent 
levant les mains et tournant les yeux vers le fond du ciel où l’on 
devine le Soleil, et où s’ébauche, dans la clarté grandissante, 
une étrange figure au teint de feu, qui accourt, tenant entre ses 
mains une gerbe éblouissante de rayons. Derrière elle se pressent 
de toutes parts, levant leurs voiles et s’ouvrant à la lumière, des 
fantômes aux formes indécises qui sont les Sciences, avides de pui- 
ser à la source de Vie, — encore à demi obscures du côté où elles 
touchent à l'ombre, à demi éclairées déjà du côté où la Vérité les 
a effleurées de sa flamme. 

C’est, comme on le voit, sur les confins de la réalité et du rève 
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que ce drame intersidéral se développe. Quel en sera l'effet? IL faut 
attendre que l’œuvre soit mise au point et en place pour en juger 
équitablement. 


AU 


Il ne nous reste plus à étudier qu’une variété d’impressionnisme, 
résultant d’une disposition particulière de la sensibilité visuelle qui 
entraine pour l’art des conséquences réductibles en système. Certains 
yeux sont affectés par la lumière éclairante au point que cette impres- 
sion domine toutes les autres, et qu’une tonalité générale, pro- 
prement lumineuse, se substitue dans la vision au contraste de 
couleurs que devrait produire la juxtaposition des objets. En d’autres 
termes, une pareille perception entraine un abaissement des notes 
colorées, une atténuation des modelés, un effacement des reliefs qu’on 
résume d’un mot : « voir gris ». Le sentiment qui en résulte ne 
manque d'ordinaire ni de délicatesse ni de poésie; c’est un des élé- 
ments du charme indéfinissable que nous trouvons aux toiles de 
M. Puvis de Chavannes. Pourquoi révèle-t-il un fond de tristesse? 
Est-ce parce que la chaleur et la lumière sont les symboles naturels 
de la vie et du bonheur? Est-ce parce que la « grisaille », qui est le 
désenchantement des yeux, exprime, par sa propre vertu, la mélan- 
colie, qui est la désillusion de l’âme? Je ne sais, mais il est certain 
que la peinture de M. Courtens ou de M. Montenard nous paraît gaie, 
tandis que celle de M. Barau ou de M. Jeanniot nous rend graves. 

La plupart des artistes de cette série sont des paysagistes. La 
place me manque pour caractériser et distinguer la manière de 
MM. Cabrit, Alfred Smith, Barau, Damoye qui tous travaillent dans 
le « clair-obscur » et tirent de remarquables effets des soirs d’au- 
tomne et des jours d'hiver. 

M. Billotie et M. Victor Binet se sont voués à l’étude des coins 
de banlieue parisienne, où l'observateur aux yeux fins découvre tant 
d'originalité pittoresque et de poésie imprévue. M. Billotte voit toutes 
choses à travers un brouillard léger, qui dissimule ou transfigure 
les laideurs du modèle; M. Victor Binet trouve dans l’analyse même 
des objets qu'il peint une telle délicatesse de structure et de ton, des 
aspects si finement individuels que tout semble s’ennoblir sous son 
pinceau, depuis le maigre Jardinet de Montrouge jusqu'aux tristes 
Carrières de Gentilly. 


1V. — 3° PÉRIODE. 4 
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D’autres peintres, proches parents de ceux-ci, appliquent les pro- 
cédés que nous venons de décrire à l'étude de la figure humaine, 
dont l'expression se trouve modifiée dans un sens facile à deviner. 

M. Muenier nous montre des paysannes délicates et pensives sui- 
vant Sur le pont les remous tremblants de l’eau qui fuit, ou bien une 
famille attardée, après le coucher du soleil, autour de la table dres- 
sée dans le jardin; et partout la même lumière, tendre et discrète, 
noie dans la même harmonie les tons indépendants qui pourraient 
vibrer au-dessus de la note exigée par l'impression. M. Adolphe Binet 
lui aussi, subordonne tous les éléments du tableau à l’état de la clarté 
ambiante, à laquelle il demande l'indication de la physionomie que 
prendra l’ensemble. Ainsi traite-t-il le Panneau décoratif de l'Hôtel de 
Ville où est représenté un poignant épisode du siège de Paris : le 
départ du ballon qui emportait l'espoir de la cité prisonnière. 

M. Prinet parait s'inspirer du faire très enveloppé de l'École 
anglaise; sa Leçon de Danse est d’un joli mouvement et d’une tonalité 
qui ajoute encore à la grâce du morceau. M. Picard use des mêmes 
moyens dans une tout autre intention : il s'attache à rendre, sans 
raideur ni saillies, l’acuité des physienomies parisiennes, aux traits 
polis, sinon usés, par le glissement des expériences journalières. 
Les six portraits qu’il envoie et qui semblent dominés par la même 
préoccupation de souplesse et de légèreté, sont d’une véritable mai- 
trise dans ce sens. 

Enfin il est certains artistes, voisins de ce groupe, aux yeux de 
qui la lumière apparaît toujours chargée d’une sorte de vapeur qui 
estompe les couleurs et les formes. M. Lerolle ne paraissait pas des- 
tiné à prendre place dans leurs rangs: il n’avait jamais passé pour 
un coloriste ni pour un modeleur bien vigoureux, mais l’affaiblisse- 
ment de facture qu'accusent les deux panneaux consacrés à saint 
Martin, ne se faisait point prévoir. Dans l’Apparition de Jésus à saint 
Martin, l'exécution du héros endormi est exactement la même que 
celle du Christ et des anges qui planent au-dessus de lui, dans les 
nuages du rève. On se demande comment, avec une carnation aussi 
épaisse et lourde, les célestes habitants ont pu passer au travers de 
la muraille, et comment ils se maintiennent encore dans les airs, 
tandis que Martin écrase sa couche du poids de son robuste corps. 

M. Jeanniot reste aussi, à cette exposition, au-dessous de l’estime 
que ses œuvres précédentes lui avaient acquise. Il parait verser dans 
une sentimentalité un peu vulgaire et croire que la sincérité d’émo- 
tion excuse toujours les négligences de facture. Le grand peintre 
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allemand avec qui M. Jeanniot a une sorte de parenté native, M. de 
Uhde, tombe également dans cette erreur. Dans la toile intitulée 
Là-bas est l'auberge, il y a plus de mélodrame que de vraie sensi- 
bilité, et surtout plus d'indications vagues que d'efforts de facture. 

C'est un reproche qu’on ne saurait adresser à M. Carrière, mal- 
gré la nuageuse apparence de sa peinture, qu’on s’imagine toujours 
regarder à travers un verre dépoli. Sous la transparence ombrée de 
ce voile qui fournit à l'artiste des effets tout à fait exquis de pro- 
fondeur et de mystère, les figures sont modelées avec un soin scru- 
puleux des formes, — je n’ose ajouter des couleurs, parce que celles- 
ci vont s'éteindre dans la vapeur enveloppante, — mais je dirai des 
valeurs, que respecte, jusqu’au moindre rapport de détail, l’épaissis- 
sement de la vision. Je ne me sens point le goût de chercher chicane 
à M. Carrière sur la singularité de sa perception et de la manière où 
elle s'exprime. L’exquise idéalité qui s’en dégage la justifie ample- 
ment. Mais, derrière lui, la route est dangereuse; je ne conseillerai 
à personne de l’y suivre. Un tel art est le luxe d’une époque qui 
souffre d'une pléthore de peinture et où le goût de l'étrange et de 
l’au-delà s'excuse d'autant mieux qu'il ne reste plus rien à tenter 
dans les voies normales; il ne pourrait suffire à la peinture elle- 
même qui ne doit pas sacrifier la féconde variété des choses à la sté- 
rile uniformité de l'esprit. 

Avant de clore cette longue étude, il nous faut mentionner au moins 
les pastels, aquarelles et dessins qu’il eût été intéressant d'examiner 
en détail si nous en avions eu le loisir. Deux pages magistrales se 
distingent entre toutes : le portrait de M"° Madeleine Lemaire, par 
M. Besnard, et le portrait de M. Antonin Proust, par M. Roll. Des 
esquisses plus ou moins poussées de MM. Ad. Binet, Gaston Béthune, 
Iwill, de jolies impressions de MM. Willy-Martens, Rosset-Granger, 
J. Lewis-Brown, de fins croquis de danseuses par M. Pierre Carrier- 
Belleuse, enfin une série de dessins d’une modernité subtile et cruelle 
de M. Forain, voilà ce qui ne saurait être omis. Mais combien 
d’autres ouvrages délicats ne faudrait-il pas signaler ! 

Le choix est plus difficile encore pour les graveurs : outre les 
peintres déjà connus que nous retrouvons ici, M. Cazin, toujours 
grave et noble; M. Desboutin, avec une ravissante collection de 
gravures en pointe sèche, les Fragonard de Grasse; M. Guérard, qui 
est en train de devenir un graveur de tout premier ordre; M. Lepère, 
dont les eaux-fortes commentent et atténuent les tableaux, il y à 
M. Boilvin, M. Waltner, M. Théodore Roussel, qui valent mieux 
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qu'un éloge verbal jeté en une ligne. Mais la limite s'impose, et je 
n’ai rien dit encore de la sculpture. Celle-ci, d'ailleurs, est loin de 
tenir au Champ de Mars une place comparable à celle qu'elle occupe 
au Palais de l'Industrie : elle n’a point d'exposition particulière, elle 
sert seulement à l’ornement de galeries qui sont livrées exclusive- 
ment aux peintres. Le tour du grand escalier à seul été réservé pour 
une apparence de groupement. 

Les deux grands sculpteurs qui ont suivi M. Meissonier, M. Da- 
lou et M. Rodin, n’apportent guère à cette exposition que le pres- 
tige de leur nom. Le Victor Noir du premier n’est pas à dédaigner, 
mais le costume moderne, lorsqu'il n’est relevé par aucune particu- 
larité significative, sert trop mal les sculpteurs pour qu'ils puissent 
y marquer une empreinte bien personnelle. Quoi que fasse M. Dalou, 
c'est une redingote, un pantalon, des bottines et un chapeau haut de 
forme, qu’il s’agit de représenter; cela manque évidemment de par- 
ticularité et d'intérêt. Le Buste de M. Floquet est un joli morceau, très 
vivant et parlant. 

Les esquisses de bronze qu’expose M. Rodin sont destinées à orner 
la porte du Musée des Arts décoratifs. Le sujet d'ensemble est la 
« Divine Comédie », et c’est bien un rêve dantesque qu'évoquent ces 
morceaux de facture puissante et tourmentée. 

Citons au passage M. Edmond de Goncourt, par M. Alfred Lenoir; 
une intéressante collection d’esquisses et de portraits en plâtre de 
M. Baffier, dont le réalisme commence à se posséder et à s’équilibrer; 
un groupe d’une belle expression, de M. Camille Lefebre, Dans la rue; 
une statue d'enfant en faïence colorée et une tête de femme rendue 
avec une singulière puissance, par Mme Charlotte Besnard, et arrivons 
enfin à la pièce capitale de l’exposition, la Mort, de M. Desbois. La 
conception, d'abord, en est curieuse : l’artiste a voulu substituer au 
traditionnel squelette qui, de toute antiquité, sert de symbole plas- 
tique à l'idée de notre fin, une image qui exprime mieux la dissolution 
organique qu'elle amène. C’est un cadavre à demi décomposé qui 
étend les bras vers l’homme agonisant, étalant à ses yeux la terrible 
évidence de demain. La plupart des femmes se détournent avec 
épouvante de cette œuvre de vérité, entendant sans doute chanter 
dans leur mémoire les vers mélancoliques de Baudelaire ; 


Et pourtant vous serez semblable à cette ordure, 
À cette horrible infection, 
Etoile de mes yeux, soleil de ma nature, 

Vous, mon ange et ma passion ! 
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Nous, qui avons le courage de le regarder en face, nous n’hésitons 
pas à en louer la pensée et l'exécution. C’est presque un coup de 
maitre qu'a frappé M. Desbois. 

La sculpture, d’ailleurs, prise dans son ensemble, révèle Les 
mêmes tendances que la peinture, la même préoccupation de nou- 
veauté et de sincérité. C’est là l'impression qui se dégage de l’exa- 
men de tant de travaux, et elle est à l'honneur de ceux qui lesoffrent 
à nos réflexions. 


LÉOPOLD MABILLEAU. 


LE MUSÉE 


DE L'ÉCOLE DES BEAUX-ARTS 


(DEUXIÈME ARTICLE.) 


IT 


LE MUSÉE DE SCULPTURE 


Il n'entre pas dans mes vues de refaire, après 
M. Courajod, l'histoire des sculptures du moyen âge 
et de la Renaissance dont l’École a hérité par suite 
de la suppression du Musée des monuments français. 
Je me bornerai à les mentionner sommairement et 
_ m’attacherai par contre à mettre en lumière un cer- 
tain nombre de statues ou de bas-reliefs, omis à des- 
sein par notre collaborateur, comme ne provenant 
pas du Musée d'Alexandre Lenoir. Ces ouvrages, je 
ne crains pas de l’affirmer, déroulent devant nous, 
en une série presque ininterrompue, les annales de 
la statuaire française, depuis ses débuts dans les 
informes chapiteaux de Sainte-Geneviève, jusqu'aux 
triomphes qu’elle célèbre de nos jours avec des chefs- 
d'œuvre tels que la Jeunesse de M. Chapu. Le style 
roman, le style gothique, la Renaissance du xv° siècle 
et la Renaissance du xvi*, le style Louis XIV et le 
style Louis XV, l’école contemporaine y comptent 
tour à tour des pages maitrésses. 

Les chapiteaux de l’ancienne église de Sainte- 
Lw) Geneviève nous reportent à l'anarchie et à la bar- 
AT barie épouvantables qui suivirent la trop courte 
Le période de renaissance à laquelle Charlemagne a 
attaché son nom. Toute étude d’après nature et tout vestige de style 


1. Voy. Gazette des Beaux-Arts, 3° période, t. IT, p. 273 et suiv. 
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ont disparu : n'importe quel sauvage pourrait faire aussi bien. Qu'il 
représente les signes du zodiaque ou les mésaventures de nos pre- 
miers parents, ce grossier tailleur de pierres révèle la même rudesse. 
N'importe, de tels repoussoirs ont leur utilité; je dirai plus, leur 
utilité est en raison directe de leur abaiïsse- 
ment; ils accentuent, par opposition, jus- 
qu'aux plus modestes des progrès accomplis 
par les âges suivants. 

Ces chapiteaux nous permettent de con- 
stater jusqu'où descendit au moyen âge 
l’impéritie de ceux qui faisaient profession 
de manier le ciseau. Voici les sculpteurs, 
dont la tâche paraît relativement facile, 
puisque, sans se livrer à un effort d’abstrac- 
tion, comme leurs confrères les peintres, ils 
n'ont qu'à copier en relief des objets en 
relief. Eh bien, il y eut un moment où ils ne 
furent même plus capables de distinguer les 
âges : l'enfance et l'adolescence, problèmes 
insolubles pour eux; tout au plus parve- 
naient-ils encore à façonner, c'est le mot, 
des figures de vieillards maussades. A quelle 
ère infortunée faire remonter la responsa- 
bilité de productions aussi misérables? De 
Guilhermy se prononçait pour le xi° siècle; 
mais cette date, à mon avis, doit être quelque 
peu avancée. Les chapiteaux de Sainte- 
Geneviève appartiennent déjà au style ro- 
man; on le voit à leurs rinceaux, d’une Nr 


conception relativement logique et d’une ox 1’nôrer pe La rrémouiLue. 
facture relativement sûre. On sait d’ailleurs 

quel court intervalle sépara les débuts de notre statuaire de son admi- 
rable épanouissement au x siècle : dans de certaines régions, 
l’espace d’une génération à peine. 

Cet épanouissement se reflète, à l'École des Beaux-Arts, dans un 
monument très profane, malgré son origine sacrée; je veux parler 
de la vasque qui, de l’abbaye de Saint-Denis, a été transportée au 
Musée des monuments français pendant le premier Empire, et qui est 
aujourd’hui exposée dans la cour d'honneur de l'École. Ce monolithe, 
qui mesure près de quatre mètres de diamètre, nous initie à une de 
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ces tentatives de renaissance, plus fréquentes au moyen âge qu’on 
ne le croit d'ordinaire. La période romane surtout abonde en exem- 
ples d’imitations tantôt voulues et raisonnées, tantôt inconscientes, 
depuis les belles poésies néo-latines, hymnes ou chansons d'étudiants, 
que le professeur Bartoli de Florence a passées en revue dans ses 
Precursori del Rinascimento, jusqu'aux innombrables fragments d’ar- 
chitecture et motifs de sculpture copiés par nos vaillants maitres 
d'œuvre et nos imagiers. Pendant la période gothique, au contraire, 
les souvenirs classiques se produisent dans le domaine des idées 
plutôt que dans celui des formes et subissent parfois les plus étranges 
travestissements. La vasque, ou, si l’on préfère, le lavabo des moines 
de Saint-Denis, probablement exécutée à la fin du xrr° ou au commen- 
cement du xrr1® siècle, entre les années 1197 et 1204, associe ces 
réminiscences à des conceptions qui appartiennent plus spécialement 
au moyen âge, de manière à former comme une encyclopédie moitié 
historique, moitié morale et philosophique. Parmi les vingt-huit 
bustes répondant aux vingt-huit ouvertures par lesquelles l’eau 
s'échappe, la mythologie et l’histoire grecque ont le droit d’en reven- 
diquer près de la moitié, Jupiter, Junon, Neptune, Bacchus, Vénus, 
Cérès, Flore, Diane, Pan, Sylvain et Faune, Thétis, Hercule et 
Géryon, Päris et Hélène. Les autres se partagent entre les person- 
nifications des forces de la nature, — l'Eau, le Feu, l'Air, — les allé- 
gories de vertus, de qualités ou de vices, — la Richesse, la Pauvreté, 
l’'Avarice, l’Ivresse, — et enfin les spécimens de la race humaine ou 
du monde des quadrupèdes : un Nègre, un Singe, un Lion, un Bélier 
et un Loup. Quelle association étrange! Heureusement le sculpteur 
avait plus de pondération dans l'esprit que le prieur qui lui imposa 
ce programme incohérent : il s’efforça de le traduire au moyen de 
types aussi nets et plastiques que possible. Ses bustes nous révèlent 
une vision très indépendante, un don de caractéristique véritable- 
ment remarquable pour l’époque. Le « Pauper » est coiffé d’une sorte 
de cape par laquelle passent des mèches de cheveux; Le « Dives » a 
la face épanouie; l’Ivresse, l’ Ebrietas », est personnifiée par une 
tète barbue, échevelée, avec une main appuyée sur le front comme 
pour comprimer le violent mal de tête qui, affirme-t-on, succède aux 
libations trop prolongées ; « Avaricia » a pour caractéristique sa 
bouche tordue par un rictus. À Neptune l'artiste donne pour couvre- 
chef un poisson entr'ouvert; Sylvain est caractérisé par des ramifica- 
tions tenant lieu de chevelure. « Bacus » (sic) se reconnaît à sa 
couronne de pampres, bien fruste aujourd’hui. L'artiste affectionne 
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d’ailleurs les têtes ailées : il fixe des ailes non seulement sur les 
tempes de l'Air, mais encore sur celles de Diane et de Jupiter. Où 
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MÉDAILLON PROVENANT DU CHATEAU DE GAILLON. 


(Musée de l’École des Beaux-Arts.) 


l'insuffisance de connaissances archéologiques se révèle, c’est dans 
l’ajustement d'Hélène et de Junon ; la première a pour coiffure cette 


sorte de couronne murale si disgracieuse, quelque chose comme une 
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toque, que le moyen âge affectionnait; Junon un système de bandes 
horizontales et verticales qui la font ressembler à une nonne. 


Parmi les sculptures contemporaines, ou peu s’en faut, de la vasque 
de Saint-Denis, on remarquera une statuette sans tête, mais qui a 
conservé par contre sa polychromie : Abraham debout, tenant une 
âme dans les plis de son manteau. Ce morceau se distingue par l’am- 
pleur et la liberté des draperies. 

Le xiv° siècle est représenté par une sculpture en marbre prove- 
nant de l’église Bonne-Nouvelle à Paris, et donnée en 1884 par 
M. Debacq. Elle nous montre, sous une double arcade gothique, 
sainte Marthe, les mains jointes, debout sur la tarasque, et sainte 
Madeleine, le vase aux parfums à la main. Malgré une certaine 
timidité et une sobriété peut-être excessive, les deux figures ne 
manquent ni de style, ni de charme. 

Trois dalles tombales, d’une conservation relativement satisfai- 
sante, nous initient à cet art de la gravure sur pierre, si populaire 
pendant le moyen âge, avec son style concis, parfois si vigoureux et 
si large. Il s'agissait, au moyen de quelques traits creusés sur une 
surface plane, de fixer les contours d’une physionomie, souvent aussi 
de produire l'illusion du relief. Ne semble-t-il pas que la gravure sur 
bois et la gravure au burin dussent sortir fatalement de ces tenta- 
tives? Mais tenons-nous-en pour le moment aux résultats en eux- 
mêmes et non à leurs incertaines conséquences. 

La plus ancienne des dalles est celle de Jean Disse ou Caisse, 
chanoine de Notre-Dame de Noyon (mort en 1350), autrefois conservée 
à l’abbaye de Sainte-Geneviève. Elle nous montre le défunt dans un 
riche encadrement formé de niches contenant des figurines de saints 
et de personnages divers. Loin d’être représenté dans l'attitude du 
sommeil éternel, Jean Disse se tient debout, le pied appuyé sur un 
dragon, et un calice à la main. 

La dalle de Jacques Longuejoé, grand prieur de l’abbaye de Saint- 
Denis au commencement du xv° siècle, a malheureusement beaucoup 
plus souffert que la dalle de Jean Disse, mais révèle néanmoinsencore 
la franchise de style qui caractérise les graffites de la fin du moyen 
âge. 

Comme Jean Disse, Michel de Troyes est représenté debout (non 
couché), tenant des deux mains un calice: comme lui, il a pour 
encadrement une série de motifs encore complètement gothiques, 
quoique nous soyons déjà sous le règne de François If : niches à 
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pinacles contenant des statuettes de saints, feuilles et fleurs nette- 
ment découpées, griffons et symboles des évangélistes à la silhouette 
hardie; cependant le progrès s’accuse dans l'attitude de la figure 
principale, qui est plus naturelle que les précédentes, avec quelque 
chose de moins artificiel et de moins systématique. 

Mais revenons au xv° siècle, qui a marqué pour notre sculpture 
l'ère des tàtonnements. Le courant réaliste qui 
s'était développé au contact des Flamands ne pou- 
vait soutenirfque les natures fortes, celles qui 
n'avaient pas besoin de s'appuyer sur la tradition 
pour se maintenir au-dessus des flots, les Claux 
Sluter, les Jacques Morel, les Antoine le Moitu- 
rier : quant aux tempéraments moins généreux, 
ils devaient fatalement, soit se trainer terre à 
terre, soit emprunter au genre comique un sem- 
blant d'inspiration et de verve. Les auteurs des 
débris conservés à l'École des Beaux-Arts oscil- 
lent entre ces deux excès : tantôt, comme dans 
l’Amende honorable ‘, ils se laissent aller à la con- 
ception la plus prosaïque; tantôt, comme dans les 
Marmousets, provenant de l’ancien couvent des 
Jacobins, dans la rue Saint-Jacques, ils cherchent 
u n dérivatif dans l'élément grotesque ou satyrique : 
nous en avons pour exemples ces bustes de moines 
ou de bourgeois, bizarrement groupés en cul-de- 
lampe, les uns avec leur face épanouie, encadrée 
par une sorte de turban, les autres avec leur tête à 
moitié cachée par un capuchon et à moitié cou- 
verte par une barbe épaisse. 

Dans l’Amende honorable, les moines debout (ils sont tous trop 
trapus, et il leur manque une bonne tête en hauteur) se distinguent 
par leurs physionomies vides et banales; les trois sergents age- 
nouillés, un cierge à la main, sont mieux à leur rôle; ils ont je ne 
sais quel sérieux et quelle conviction. L'artiste a voulu animer la 
scène en y introduisant divers spectateurs, d'abord deux gamins, 
aux jambes de travers, puis des bourgeois assez embarrassés de leurs 
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SAMSON. 


(Fragment du tombeau 


de Commines.) 


mouvements. 


1. Il s’agit de la réparation faite en 1440 aux religieux du couvent des Grands- 
Augustins de Paris, par des sergents qui s'étaient saisis d'un religieux, sans res- 
pect pour l'immunité du lieu, et avaient tué un autre religieux. 


36 GAZETTE DES BEAUX-ARTS. 


Comme pour rester fidèle au souvenir de la fondatrice du couvent 
des Petits-Augustins, transformé en 1790 en Musée des Monuments 
français et en 1816 en École des Beaux-Arts, notre musée lapidaire 
abonde surtout en productions de la Renaissance française. Margue- 
rite de Valois, lorsqu'elle fit commencer en 1608 les bâtiments qui 
abritent aujourd'hui une partie de nos collections ‘, ne se doutait pas 
qu'un jour, autour de la chapelle mème où elle fit ensevelir son 
cœur, ce cœur si tendre et si volage, prendraient place les fragments 
de la chapelle de Commines et ceux du château de Gaillon, édifiés 
l’un par le conseiller favori de Charles VIII, l’autre par le ministre 
tout-puissant de Louis XII, son aïeul maternel; puis ceux de l'hôtel 
de Louis de la Trémouille, un des généraux favoris des deux mêmes 
rois; ceux du château d’Anet, auquel se rattache le nom de son père 
Henri 11, ceux du palais des Tuileries, construit par sa mère Cathe- 
rine de Médicis, et du château d'Écouen, construit par son ami le 
connétable de Montmorency, pour ne point parler de la statue tom: 
bale de Catherine de Médicis, des anges du tombeau du chancelier de 
l'Hôpital, et des « reliques » de tant d’autres connaissances de celle 
que l’on appelait la reine Margot. 

Les sculptures que nous avons passées en revue jusqu'ici provien- 
nent en majorité du Musée des Monuments français. Avec les frag- 
ments de l'hôtel de la Trémouille, nous abordons les ensembles 
acquis par l'École, postérieurement à la suppression de l’admi- 
rable collection réunie par Alexandre Lenoir. 

Quelques notes sur l’origine de cette suite intéressante, dont les 
fragments occupent toutes les baies du côté gauche de la première 
cour, ne seront pas hors de mise : je les emprunte à un très vivant 
et spirituel article de Didron dans l’Artiste de 1839 : Le bâtisseur de 
l'hôtel (qui s'élevait originairement rue des Bourdonnais, à l'endroit 
occupé aujourd'hui par la maison n° 31), ne fut autre que Louis de la 
Trémouille, surnommé le chevalier sans reproche, général du roi de 
France à dix-huit ans, vainqueur à Saint-Aubin-du-Cormier, où il fit 
prisonnier le duc d'Orléans, qui devint Louis XII, vainqueur à 
Fornoue, conquérant de la Lombardie, négociateur auprès de 
l'empereur Maximilien I* et du pape Alexandre VI, gouverneur de 
Bourgogne, amiral de Guyenne et de Bretagne, commandant à la 
journée d’Aignadel, blessé à Novarre, un des héros de Marignan; 


1. Voy. le Bulletin de la Sociélé des Amis des Monuments parisiens, t. III (1889), 
p. 3 et suiv. 
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vainqueur à Marseille du connétable de Bourbon, enfin mort au 


LA CRUCIFIXION, BAS-RELIEF EN ALBATRE, PAR FRANÇOIS MARCHAND. 


(Musée de l’École des Beaux-Arts.) 


champ d'honneur à Pavie, le 24 février 1525, à l'âge de soixante- 
cinq ans. 

Habité dans la suite par les chanceliers du Bourg et de Bellièvre, 
l'hôtel devint propriété nationale à la Révolution et fut acheté par 
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des négociants qui s’y installèrent avec familles et marchandises. Il 
fut démoli, il y a un demi-siècle (en 1840, d’après Viollet-le-Duc, de 
1841 à 1842, d’après M. de Guilhermy, en 1844, d’après M. Lenoir), 
malgré les sollicitations de la Commission des Monuments historiques 
et de Viollet-le-Duc. Du moins le dernier propriétaire fit don des 
fragments les plus importants à l'État, qui les attribua en 1852 à 
l'École des Beaux-Arts, où Duban les a utilisés très habilement pour 
la décoration de la première cour. 

Les principaux fragments transportés à l'École sont la porte 
d'entrée principale, la tourelle d'angle de la façade sur la cour, les 
deux portes surbaissées ; enfin les balustrades qui régnaient au-dessous 
des fenêtres. 

La porte principale, d’une forme lourde et disgracieuse, comprend 
un arc surbaissé, avec des moulures d'un style accentué, et un cham- 
branle carré, qui écrase inutilement la baie à laquelle il devrait 
servir de cadre et d'ornement. Dans les écoinçons, deux têtes de 
profil, un empereur romain lauré et un chevalier coiffé d’un casque; 
puis, plus haut, dans les angles, deux médaillons plus petits, et enfin, 
au sommet, une tête imberbe, se montrant de face, avec des cheveux 
crépus et un manteau noué sur l'épaule gauche, à la façon antique. 
L'architecte avait en outre incrusté de très riches ornements, véri- 
tables pièces rapportées, dans les deux pilastres, dont il ne reste 
aujourd'hui que la gorge vide. On les aperçoit encore très distincte- 
ment sur les gravures publiées par Cattois et par M. Lenoir. 

La tourelle — aujourd'hui divisée en une demi-douzaine de 
fragments — reposait sur deux colonnettes torses dessinant trois 
ogives que surmontaient de riches pignons; au-dessus régnait une 
balustrade non moins ouvragée. La fenêtre du premier étage était 
flanquée de deux arcatures, contenant, celle de gauche, le médaillon 
du personnage au faucon, qui a trouvé place à l'École des Beaux-Arts 
(gravé p. 31; peut-être le portrait de Louis de la Trémouille); à 
droite, en pendant, un médaillon de femme. Puis de nouveaux 
pinacles et de nouvelles arcatures, au-dessus desquelles s'élevait le 
second étage, que surmontait à son tour la toiture. 

Le principal intérèt de l'hôtel de la Trémouille réside dans le 
mélange des éléments empruntés à deux civilisations. Le gothique 
flamboyant — flammes ondulantes, choux, etc. — y alterne avec 
les motifs de la Renaissance : médaillons à bustes se détachant sur un 
fond rayonné, à l'instar des « imagines clypeatæ » des anciens, 
tètes d’empereurs, oves, perles, etc. « A l'hôtel de la Trémouille, dit 
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Didron, le gothique se couche et la Renaissance se lève ; les dernières 
branches de l’ogive, les dernières feuilles du chardon et du chou sont 
chassées par les nouvelles courbes du cintre nouveau ou renouvelé, 
par les pousses jeunes ou rajeunies de l’acanthe et du laurier; déjà 
les oves, les cordons de perles, les denticules, les palmettes annon- 
cent l’aurore de la Renaissance. C’est un vieil ouvrier gothique qui 
a bâti et sculpté la Trémouille, où, quoi qu’elle fasse, l’acanthe a la 
forme et la lourdeur du chou, où les palmettes sont gothisées. D’ail- 
leurs la Renaissance est pleine de suavité et de délicatesse et sur le 
terrain où a poussé l'hôtel de la Trémouille, elle ne pouvait respirer 
et s'épanouir à l’aise comme sur la colline de Gaillon. Elle fut obligée 
de s’harmoniser avec ce qui l’environnait, de feindre des habitudes 
grossières et de s’encanailler, on peut le dire, pour aller de pair avec 
les rues Tirechappe, de la Limace et des Mauvaises Paroles, qui 
l’avoisinent et le cernent. » 

J'ajouterai que la fusion est bien incomplète encore, et que c’est 
bien visiblement du côté du passé que penche la balance. On relève à 
la fois le goût pour les motifs grotesques et le goût pour les orne- 
ments ajourés, en d’autres termes, pour la recherche du clair-obscur ; 
les effets de lumière venant ainsi s'ajouter aux ressources dont 
dispose la sculpture. Et comme ces ornements français du commen- 
cement du xvi° siècle sontencore pleins d'’imprévu, pleins de surprises, 
j'entends de surprises charmantes! Vous croyez nos imagiers absor- 
bés par la reproduction des ornements gothiques, dont la banalité 
allait croissant de jour en jour, et qui n'avaient rien à envier, à cet 
égard, aux ornements classiques, à l’éternelle palmette et à l’éter- 
nelle grecque. Point du tout : leur vivacité et leur initiative se 
trahissent subitement par les motifs les plus gracieux, des hors- 
d'œuvre si vous voulez, mais ce n’est pas moi, à coup sûr, qui leur 
jetterai la première pierre. Voilà tant d'années que je passe journel- 
lement devant ces débris : à chaque inspection nouvelle, je découvre 
quelque motif pittoresque ou amusant qui éclate sur ce fond un peu 
veule de choux et de rinceaux, comme une note vive et gaie au milieu 
d'un accompagnement en sourdine; ici, un petit ange en cul-de- 
lampe, là, un satyre ailé qui sonne de la trompe; ailleurs, des 
oiseaux fabuleux empruntés aux Bestiaires, ou des oiseaux affrontés 
en face d’un vase. La fantaisie tient lieu de beauté : juste l'inverse du 
phénomène qui se produira sous l'influence des principes classiques. 


A la période de transition, bien caractérisée par l'hôtel de la 
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Trémouille, appartient en outre un fort joli haut-relief en pierre, 
provenant de la collection de Charles Timbal et donné par sa veuve 
en 1881 : une Madone trônant entre des saints et des donateurs. La 
scène a pour cadre des colonnettes qui supportent un couronnement 
renfermant à son tour trois niches terminées en coquillage. Au 
centre, Marie assise, tenant sur ses genoux l’enfant (tête refaite), qui 
lève la main droite pour bénir le donateur agenouillé près de lui, et 
qui tend la main gauche à la donatrice, — de braves bourgeois tous 
deux. Deux saints présentant le donateur, un saint et deux saintes la 
donatrice. 


Des fragments du tombeau de Pierre de Poncher, je ne dirai rien 
ici; ces fragments — une figurine et un soubassement — ne pou- 
vant pas être aisément séparés du monument principal, qui est, 
comme on sait, au Louvre. Est-il d’ailleurs nécessaire de rappeler 
quel recueillement et quelle distinction respirent ces figures qui ne 
doivent rien, absolument rien, à l'antiquité? 

Encore indécis jusque-là, le mouvement nouveau s'accentue dans 
la riche série de sculptures provenant du château de Gaïllon et du 
tombeau de Philippe de Commines. C’est le moment charmant où 
simultanément, dans l'Ile de France et en Normandie, sur le cours 
moyen de la Seine et près de son embouchure, sur la Loire et sur le 
Rhône, architectes et sculpteurs épèlent une langue qui leur 
paraissait étrangère et dont cependant plus d’un terme devait vibrer 
au fond de leur mémoire comme une vieille connaissance. 

Quelques mots d’abord sur la demeure seigneuriale dont faisaient 
partie les fragments conservés à l’École. Le château de Gaillon : est 
situé dans un des paysages les plus accidentés et les plus riants de la 
Normandie; il domine de presque tous les côtés; un immense déve- 
loppement de terrasses contenait les jardins, de vrais jardins 
suspendus, comme ceux de Babylone. La beauté du site séduisit de 
bonne heure les archevèques de Rouen, qui y établirent un château 
fort. Détruit au xv° siècle par les Anglais, le château fut réédifié en 
forme de triangle par les soins du cardinal d'Estouteville, le prélat 
magnifique à qui la ville de Rouen, dont il avait fait sa résidence, 
doit tant de monuments. Mais la gloire d’avoir fait de cette résidence 
la merveille de notre Première Renaissance était réservée au cardi- 
nal Georges d’Amboise, archevèque de Rouen, premier ministre de 


4. Gaillon est une stalion du chemin de fer de Paris à Rouen. 
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Louis XIT, et un instant candidat au trône pontifical (né en 1460, 
mort en 1510, âgé de cinquante ans seulement). C'était un prélat 


PANNEAU DE PORTE DU CHATEAU D’ANET. 


(Musée de l’École des Beaux-Arts.) 


voluptueux (on le devine à sa face joufflue) et magnifique, qui n'avait 
rien à envier sous ce rapport à ses collègues italiens. S'il n’était pas 
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de force à tenir tête à ceux-ci dans le domaine de la diplomatie (il fut 
constamment joué par eux), du moins, son goût éclairé le cédait-il à 
peine à celui des Ascanio Sforza, des della Rovere, des Riario ou 
des Médicis. Outre la résidence véritablement royale de Gaillon, il 
fit construire le palais archiépiscopal de Rouen. Le cardinal évaluait 
lui-même sa fortune à deux millions d’or, quelque chose comme 
cent millions de francs. 

La reconstruction proprement dite, commencée en 1502 (aupara- 
vant on n'avait exécuté à Gaïillon que de menus travaux) prit surtout 
un grand développement en 1507, en 1508 et en 1509; sous cette 
dernière date le chiffre total des dépenses effectuées depuis douze ans 
atteignait la somme respectable de 153,600 livres, soit, d’après les 
comptes de M. Deville, environ trois millions de notre monnaie. Les 
amendes frappées sur les villes italiennes avaient servi en grande 
partie à couvrir les frais. 

La construction était terminée dans ses lignes générales au 
moment de la mort du cardinal, en 1510. Aussi son neveu le cardinal 
Georges IT, son successeur au siège archiépiscopal de Rouen, put-il 
se borner à de menus travaux de décoration, quoiqu'il fit de Gaillon 
sa résidence favorite. 

Le dernier mot n’a pas été dit, n’en déplaise à quelques-uns de nos 
amis, aussi généreux qu'ardents, sur l’histoire de la construction. 
Est-il absolument démontré, par le silence des pièces comptables, que 
Fra Giocondo n'ait pris aucune part aux travaux? Mais que de cas 
où les registres ne mentionnent pas l'architecte en chef! J’en ai fait 
moi-même l'expérience dans les Archives du Vatican : Pour l’ancien 
Saint-Pierre de Rome, entre autres, elles nous révèlent jusqu'aux 
noms d’humbles maçons et tailleurs de pierres, sans jamais prononcer 
celui de l’artiste supérieur qui a inspiré et dirigé cette ruche de tra- 
vailleurs. Omission facile à comprendre : Léon-Baptiste Alberti ne 
recevait pas d'honoraires fixes; un canonicat, une prébende lui en 
tenaient lieu. À d'autres architectes de la Renaissance, les bâtisseurs 
donnaient, en guise de numéraire, une chaine d’or, un pourpoint de 
velours:il était doncnaturel que le journal de la caisse ne portâtaucune 
somme à leur débit. J'irai plus loin, puisque je suis dans la voie des 
confessions et sur ce terrain brülant : et j'avouerai au lecteur qu’à 
mon avis, à mon très humble avis, plus d’un personnage du xvi° siècle 
qui passe de nos-jours pour l'architecte de tel ou tel monument, n’en 
a été que l'entrepreneur, ce qui est bien autre chose. Mais, pour aujour- 
d'hui, je veux m'interdire toute discussion, à plus forte raison toute 
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polémique, et me bornerai à déclarer que nos artistes français de la 
Renaissance sont assez riches de leur propre gloire pour n’avoir pas 
besoin de s'approprier celle des artistes étrangers, leurs hôtes. Et pour 
en revenir tout spécialement à Gaillon, n'est-il pas étrange — encore 
une fois, je n’affirme rien, je ne fais que poser une question, — n'est-il 
pas surprenant, dis-je, que le parti pris général de la décoration et jus- 
qu'à certains détails ressemblent si furieusement à ceux du « Palazzo 
della Ragione » à Vérone, qui est précisément un ouvrage authenti- 
que de ce même Fra Giocondo, auquel la tradition a si longtemps 
fait honneur de la demeure magnifique fondée par le cardinal 
d'Amboise? 

Vendu en 1792, saccagé, ruiné, Gaillon ne fut préservé d’une 
destruction complète que gràce aux efforts d'Alexandre Lenoir. 
Celui-ci fit transporter ces dépouilles opimes au Musée des Petits- 
Augustins : les arcades et les bas-reliefs qui font aujourd’hui le prin- 
cipal ornement de la cour d'honneur de l’École des Beaux-Arts sont 
dus à sa généreuse initiative. Cependant le corps de bâtiment, qui est 
resté intact et qui à été transformé — proh pudor! — en maison 
de détention, ne laisse pas que d'offrir de l'importance : Il se compose 
d’un portail flanqué de deux tourelles, d’une chapelle et d’une grosse 
tour. Le lecteur me saura peut-être gré de lui communiquer les 
notes que j'ai prises à Gaillon, il y a quelques années, lors d’une 
rapide visite. 

Dans le portail resté en place, l’appareil est assez irrégulier : du 
côté de l'entrée il se compose de pierres jaunâtres, du côté de la cour 
de pierres noirâtres. Mais le trait commun à toutes les parties, c'est 
une inexpérience charmante; elle éclate dans la manière de poser 
les chapiteaux, non moins que dans l’exécution des ornements. 
Tantôt on rencontre des figures d’anges encore toutes gothiques 
(sur la façade donnant sur la cour, au-dessus d’une inscription) et 
tantôt, sur une tourelle, des cadres circulaires en pierre, aujourd'hui 
vides, qui semblent avoir renfermé des médaillons d’empereurs 
romains, analogues à ceux que l’on voit à l'École des Beaux-Arts. 

En général, on peut reprocher aux proportions d’être trop trapues, 
et à l’'ornementation d’être trop touffue; l’amour du détail l'emporte 
visiblement sur celui des grandes lignes. Le feuillage rappelle celui 
des édifices gothiques, sauf qu’il est traité dans un style différent. 
Quelques arabesques toutefois révèlent une main plus sûre, plus élé- 
gante ; il ne serait pas impossible qu’elles eussent été incrustées après 
coup ; elles diffèrent d’ailleurs les unes des autres au point que l’on 
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est tenté d'attribuer les unes à un artiste italien, les autres à un 
artiste français. Ce mélange de deux manières n’a rien qui doive 
nous surprendre : ne savons-nous pas que Philibert Delorme s’engagea 
par devant notaire « à tailler à l’antique et à la mode françoise »! 
Les sculpteurs de Gaillon ont mis à contribution tout l'arsenal de 
l'ornementation classique; du côté de l'entrée, ils ont prodigué les 
trépieds, les brasiers, les vases, les bucranes, les têtes de lion, les 
guirlandes, les festons. Les ornements géométriques ne font pas défaut 
(reste de « sgraffito » existant près d’une fenêtre, dans la tourelle 
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de droite): mais ils trahissent une tendance à la complication : on 
préfère par exemple l’octogone au carré. 

Les artistes de Gaillon sont peu familiarisés encore avec les pro- 
portions des colonnes, avec le rapport respectif des cannelures, avec 
les formes classiques à donner aux chapiteaux. Heureuse ignorance ! 
nous lui devons une foule de combinaisons inconnues aux Italiens : 
ces colonnes avec leur résille de losanges contenant chacun une 
hermine; ces franges et ces glands se découpant sur la partie supé- 
rieure des baies, comme des lambrequins d’étoffe, etc. etc. 

Par contre, l'Italie a inspiré les pilastres à trépieds, à vases de 
fleurs et à arabesques, les targes à banderoles sculptées sur les pié- 
destaux. Plus rarement les souvenirs du moyen àge, des monstres 
bizarres (oiseau avec une tète humaine et des pieds de cheval, etc., 
scènes de la Danse des Morts, etc,) alternent avec les réminiscences 
classiques. = 

Par le luxe de l’ornementation, le château normand éclipse, je ne 
crains pas de l’affirmer, n'importe quel palais italien. Au « Palazzo 
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della Ragione » de Vérone, l'ornementation, il est vrai, parait aussi 
riche, mais elle est peinte, tandis qu'ici elle est sculptée. Certaines 
salles étaient recouvertes, non de soffites en bois, mais de plafonds en 
pierre richement sculptés, luxe inconnu, je crois pouvoir l’affirmer, 
même aux souverains d'Urbin, de Ferrare, de Mantoue et de Milan. Il 
faut surtout étudier l’ornementation dans la planche VIII de l’atlas 
de Deville : les imperfections de l’exécution disparaissent pour ne 
laisser voir qu'un ensemble aussi éblouissant qu'harmonieux. 

Ai-je besoin d'ajouter dans quel état lamentable se trouvent ceux 


ŸZ 
Y 


ARC DE L'HÔTEL TORPANNE. À 


p/;1 (Musée de l’École des Beaux-Arts.) \ À 
\ 


des fragments de Gaillon qui sont en pierre tendre! Notre ciel pari- 
sien est aussi par trop inclément! Du moins, les moulages que M. Paul 
Dubois m'a autorisé à faire exécuter d’après eux, à une époque où 
les intempéries avaieut occasionné moins de ravages qu'aujourd'hui, 
les transmettront-ils à la postérité dans un état de dégradation moins 
avancé. 

Telle est, ou je m’abuse fort, la seule solution à indiquer pour 
tant de statues ou de bas-reliefs célèbres condamnés, par les exi- 
gences de la décoration monumentale, à se détériorer et à périr en 
plein air, en commençant par les chefs-d'œuvre de Rude, sur l'arc 
de l'Étoile, ou de Bouchardon, sur la fontaine de la rue de Grenelle. 

Au groupe de Gaillon se rattachent deux statues (en pierre, non 
en marbre), passablement frustes, exposées sous celle des arcades de 
Gaillon qui regarde la cour des Loges. D'une part, un homme 
chauve, debout, drapé, une main enfoncée dans les replis de sa toge, 
l’autre qui s'appuie contre le haut de la cuisse; de l’autre, en pen- 
dant, une matrone (la Pudicité ?), avec un voile sur la tête et des dra- 
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peries abondantes, sinon amples, dans une attitude qui manqué de 
liberté. Au premier abord, on prendrait ces deux morceaux pour 
antiques; mais il s’agit, en réalité, de ces contrefaçons chères à la 
Renaissance (ne sait-on pas que celle-ci professait les idées les plus 
libérales en matière de propriété artistique!). La pauvreté dans 
l'interprétation des draperies ne laisse à cet égard aucune place au 
doute. 

Et puisque je parle de ces pastiches, je dois accorder un souvenir 
à tout un peuple d’empereurs et de héros romains, têtes sans buste et 
torses sans tête, que j'ai trouvé gisant pèle-mêle dans le jardin de 
l'École, comme ces morts anonymes dont parle le poète : Sine nomine 
corpus. Quoique la plupart de ces débris révélassent la main la plus 
rude ou l’exécution la plus hâtive, j'ai cru de mon devoir de sauver 
ce qui pouvait être sauvé, en faisant monter les fragments sur des 
piédouches et en les installant dans une des salles de l’École. S'ils n'y 
donneront pas de hautes leçons de goût, ils défendront du moins l’Ad- 
ministration de l’École contre le reproche de vandalisme : ne pouvant 
en faire des chefs-d’œuvre, elle les a du moins conservés à titre de 
documents. 


La chapelle funéraire de Commines (autrefois dans l’église des 
Grands-Augustins), dont les dépouilles ont été partagées entre le 
Louvre et l'École des Beaux-Arts, est contemporaine du château de 
Gaillon : elle a été construite et décorée en 1506, du vivant même de 
cet observateur sagace, de ce narrateur spirituel, au style si pitto- 
resque. L'intervention personnelle de l’éminent diplomate et écrivain 
explique la prédominance de l'élément littéraire sur l'élément plas- 
tique; cette accumulation et cet abus de faits historiques et d’em- 
blèmes, cette longue mise en scène de toutes les victimes de l’Amour 
ou de tous les exploits de Samson, ce mélange bizarre de souvenirs 
paiens et chrétiens : le sphynx d'Œdipe et le Bon Pasteur, Tantale, 
les Symboles des Évangélistes et les Vertus, le griffon, le pélican 
nourrissant ses petits de son sang, l'hippocampe, le paon, l'autruche 
lançant une pierre au chasseur, la licorne se réfugiant dans le giron 
d'une vierge, le dauphin portant un enfant sur le dos, que sais-je 
encore! Tout cela traité dans un style terre à terre, sans relief, 
sans saveur et sans esprit. Nous avons affaire, en effet, comme M. de 
Guilhermy l’a fait justement observer, à l’œuvre d’un lettré apparte- 
nant moitié au moyen àge et moitié à la Renaissance, encore chré- 
tien, mais déjà épris des fables et des allégories de la mythologie. 
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Est-il surprenant que, se réglant sur son patron, l'artiste ait égale- 
ment hésité entre les deux styles? 

Les anciens historiens de Paris ont malheureusement négligé de 
nous faire connaître la disposition primitive de la chapelle, absorbés 
qu'ils étaient par l'étude des trois statues funéraires, aujourd’hui 
conservés au Louvre (Commines, sa femme et sa fille). Il serait donc 
téméraire de tenter une restitution du monument. Je me bornerai à 
constater que l'École possède actuellement sept pilastres complets, 
deux moitiés de pilastres et un montant, de forme irrégulière, orné 
de scènes de l'Histoire de Samson. Les cadres circulaires dans les- 
quels on avait incrusté soit des marbres de couleur, soit des bas- 
reliefs, sont aujourd'hui en partie vides ou martelés. 

Une description méthodique de ces sculptures ne fera pas double 
emploi avec les travaux de mes prédécesseurs et notamment de M. de 
Guilhermy. Les bas-reliefs du premier pilastre qui s'offre à nous, 
dans la partie gauche de la cour en hémicycle, nous mettent en garde 
contre les dangers de l’Amour, plutôt qu'ils ne glorifient ce dieu 
impitoyable; ils nous montrent successivement, à titre d'avertisse- 
ment, Aristote, sellé et bridé, servant de monture à la belle Com- 
paspe ; Adam et Eve debout, dans une attitude fort mélancolique; 
Hercule étendu sur le bûcher où le conduisit l'amour de Déjanire; 
puis, dans un médaillon, l'Amour debout entouré de ses fervents. 
Plus haut sont représentés : le sorcier Virgile suspendu dans un 
panier par une femme artificieuse, dont il tira plus tard une ven- 
geance bizarre; Orphée jouant du violon, et enfin la Licorne se réfu- 
giant dans le giron d’une vierge. 

Le pilastre qui fait pendant au précédent est orné de différents 
motifs, empruntés à l’histoire de Samson : la mächoire d'âne dont le 
héros se fit une arme si terrible, le renard à la queue duquel il atta- 
cha une torche allumée et qu'il lança à travers les champs de blé des 
Philistins, la colonne qu'il brisa; au-dessus enfin, Samson, lui-même 
à moitié nu, déchirant la gueule du lion. Le chapiteau de ce pilastre 
contient un personnage nu jusqu'à la ceinture, debout entre deux 
chevaux ailés (Alexandre montant au ciel?). 

Dans la même arcade, deux pilastres, chargés de pampres et de 
fruits, supportent un fronton semi-circulaire, sur lequel deux génies 
nus, d’une facture assez large, soutiennent un écusson orné de 
banderoles. 

Un peu plus loin, deux pilastres complets et deux moitiés de 
pilastres nous montrent le pélican, les symboles des Évangélistes, les 
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figures des Vertus, un lion, un sphynx, un hippocampe, un dauphin 
portant un enfant sur le dos. 

Du côté opposé, se trouvent quatre pilastres. L'un, au chapiteau 
à bucrâne, est orné de l’écusson de la fille de Commines et de son 
époux René, comte de Penthièvre; au-dessous se développent des 
pampres, le long desquels grimpe un lézard et auxquels grappillent 
un oiseau et un âne : dans le bas est sculptée une tête grotesque. 

Un dernier pilastre, au chapiteau orné d’une tête humaine, con- 
tient toutes sortes d’emblèmes religieux et d'ornements ecclésiati- 
ques : les clefs de saint Pierre, un chapeau de cardinal, une bulle 
surmontée d’une colombe et scellée de trois sceaux, un trône épis- 
copal supporté par des griffes de lion, un encensoir, une mitre, 
un bénitier, un goupillon et une clochette, le tout exécuté sans 
talent aucun. 


Le buste supposé de Guillaume de Rochefort est connu des lec- 
teurs de la Gazette par la description, avec gravure à l’appui, de M. L. 
Courajod. Une simple mention suffira donc ici. Il en est de même du 
Lion qui à fait originairement partie du mausolée de Chabot; des 
deux Cariatides, — de simples moellons aujourd’hui, — de Germain 
Pilon; de la statue funéraire de Catherine de Médicis, par Girolamo 
della Robbia, etc., etc. 


Avec François Marchand d'Orléans’, un des sculpteurs du tombeau 
de François I°° à Saint-Denis, nous assistons aux derniers efforts de 
cette vaillante École des bords de la Loire, qui a donné à notre 
Renaissance tant de maitres éminents. Son nom se rencontre d’abord 
dans les comptes de la cathédrale de Chartres, en 1542. À ce moment, 
le maitre travaille aux sculptures du pourtour du chœur, le Massacre 
des Innocents, la Présentation au Temple. En 1543, il exécute d'autres 
sculptures, destinées à l’église Saint-Père, également à Chartres. 
Pour le jubé, contruit par son compatriote Jehan Bernardeau, d'Or- 
léans ?, il sculpte les Actes des A pôtres (neuf compartiments se trouvent 
aujourd’hui à l’abbaye de Saint-Denis), pour le contrefort de l’autel, 


4. La biographie de François Marchand vient d’être élucidée par M. de Mély, 
dans un très intéressant mémoire lu en 1887 à la Réunion des Beaux-Arts des 
Départements. Je-dois à l’obligeance de M. de Mély de pouvoir joindre à mon 
travail une photogravure de la scène représentant la Crucifirion. 

2. Deux colonnes de ce jubé, cannelées dans le haut, le bas orné de festons, de 
mascarons, de chérubins, etc., ont également pris place dans la chapelle de l'École. 
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les Scènes de la Passion, bas-reliefs en albâtre, d’un fini très grand, 
qui ont trouvé un refuge dans la chapelle de l'Ecole. Le Portement de 
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(Musée de l'École des Beaux-Arts.) 


croix, la Crucifixion, la Descente de croix, tels sont les sujets de ces 
trois bas-reliefs. 


IV. — 3 PÉRIODE. 7 


50 GAZETTE DES BEAUX-ARTS. 


Ces différents ouvrages révèlent des traces nombreuses de l’in- 
fluence italienne : la recherche du mouvement, du pathétique, pour 
ne pas dire du pathos, et, comme pendant, le manque d'étude et de 
sincérité. Prenons la Crucifixion de l'École des Beaux-Arts : les 
attitudes y ont quelque chose de tourmenté et de déclamatoire; le 
geste par lequel la Madeleine embrasse le pied de la croix est d’une 
véhémence excessive; les deux larrons, avec leurs contorsions, 
ressemblent à des mannequins désarticulés; les chevaux sont faits 
de chic, sans nulle observation. On constate d’ailleurs de la facilité, 
de la vieetde la verve dans ces compositions, qui nous initient à une 
nouvelle évolution de la sculpture provinciale au xvr° siècle. 

Charles Le Brun, nous affirme un auteur du temps, regardait ces 
trois compositions comme des chefs-d’œuvre; illes estimait dix mille 
livres et se fit un plaisir de les peindre. La Descente de croix lui servit 
de modèle pour un tableau qui prit place dans l’oratoire du roi; le 
prieur de Josaphat, ajoute notre auteur, en possédait une estampe 
dans sa chambre. 


Le portail d’Anet nous montre à la fois notre Renaissance par- 
venue à son apogée et l'association de deux génies aussi nobles que 
Philibert Delorme et Jean Goujon. 

Philibert Delorme, l'artiste pur et classique, représente la nou- 
velle évolution de l'architecture française, rompant définitivement 
avec les dernières traditions du moyen âge, pour ne plus prendre 
conseil que de l’antiquité. Aux yeux des stylistes, ce fut un bienfait : 
mais au point de vue du pittoresque et de la fantaisie, on ne peut 
s'empêcher de regretter l'abandon de ce style de transition si sédui- 
sant, qui savait marier avec tant de grâce les conquêtes des deux 
civilisations. Dans le portail d’Anet (commencé en 1548), le favori 
d'Henri II et de Diane de Poitiers se soumet aveuglément à la 
tyrannie des trois ordres, avec la superposition fatale du dorique, de 
l’ionique et du corinthien, avec l’adjonction inévitable des oves, des 
denticules, des triglyphes et des gouttes. Disons-nous, en guise de 
consolation, que du moment où Delorme entendait copier, non 
inventer, peu importait qu’il copiàt le gothique ou l'antique. 

On comprend que sous la discipline d’un tel collaborateur, Jean 
Goujon se soit efforcé de donner de plus en plus de tenue et d’allure 
à ses bas-reliefs, véritable triomphe de la sculpture appliquée à la 
décoration; son Jupiter et sa Junon, merveilleusement cadencés, avec 
le corps portant sur une jambe, son Mars et sa Minerve, non moins 
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que les deux Renommées ou Victoires sculptées dans les écoinçons de 
l’arcade, se distinguent par le rythme de leurs mouvements. Peut-être 
cependant les deux Renommées assises, une couronne dans chaque 
main, ont-elles quelque chose d’un peu trop précieux. Ilest fâcheux 
que la distance à laquelle sont placés ces bas-reliefs n’ait pas permis 
jusqu'ici de les reproduire soit par la photographie soit par le mou- 
lage, ni même de les étudier avec la minutie qu’exigeraient de telles 
reliques. 

Les cinq portes d’Anet conservées à l’École (trois sont placées dans 
la chapelle, deux dans la bibliothèque) forment, elles aussi, d’ini- 
mitables modèles de la sculpture appliquée à la décoration. Les 
motifs mis en œuvre sont des plus simples (ils ne rappellent en 
rien les idées littéraires prodiguées sur le tombeau de Commines), 
et ne comprennent que des H, tantôt accolés à des croissants, 
tantôt entremêlés de lauriers, les attributs de Diane, le carquois et 
les flèches, des écussons. Mais avec quel art consommé ces éléments 
ne sont-ils pas développés et encadrés! Quelle souveraine élégance 
dans ces arabesques et dans ces cartouches! Sur deux ou trois com- 
partiments seulement, l’abus des échancrures et des chantournages 
trahit un peu de lassitude. 

A côté des portes d’Anet, la chapelle renferme un autre superbe 
spécimen de l’art du huchier, antérieur de près d’un demi-siècle : je 
veux parler d’une boiserie datée de 1513 («{f] actum anno MV°XIIT ») 
et achetée en Belgique par M. Thiers. Elle se distingue par ses colon- 
nettes en forme de candélabres, ses rinceaux, ses ornements géomé- 
triques au milieu desquels folâtrent des enfants nus, cette invention 
la plus gracieuse peut-être de toutes celles de la Renaissance. 


Au souvenir de Diane de Poitiers se rattachent quatre statues 
demi-nature — de style pseudo-classique et d’une exécution assez 
molle — qui proviennent de Nogent-sur-Seine, dans le département 
de l’Aube. À la sollicitation de la favorite, Henri II avait fait restaurer 
la clôture de la cour qui précède l’église paroissiale. Cette clôture, 
ornée en plusieurs endroits du chiffre de Diane, contenait quatre 
statues en marbre blanc placées dans des niches et représentant 
Bacchus enfant (ou plutôt un enfant tenant une urne), Diane, Vénus 
pudique et Cérès. Transporté en 1786 dans le parc de l’intendant des 
finances de Boulogne, la clôture fut acquise quelques années plus tard 
par Alexandre Lenoir. Il n’en reste aujourd’hui que les statues en 
question. 
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Le chàäteau d'Écouen, à son tour, est représenté à l'École, tout 
comme le palais du Louvre et le palais des Tuileries : celui-ci, je me 
hâte de le dire, n’y compte qu’une série de motifs d'architecture, mis 
gracieusement à la disposition de l'École par M. Charles Garnier en 
1884. Plus considérables et plus variés sont les fragments d'Écouen : 
on en trouvera l'énumération dans l'ouvrage de M. Courajod, qui 
donne également les gravures des bas-reliefs, si poncifs (sans jeu 
de mots) attribués à un des Ponces {autrefois incrustés sur l’attique 
de la cour du Louvre). 


Les arcades de l'hôtel Torpanne, réédifiées dans le jardin de 
l'École, nous initient au développement ultérieur de la Renaissance 
française : la date du monument nous est fournie par l'inscription 
tracée sur l’étendard qui surmonte la porte du milieu : 1567. La 
Statistique monumentale de Paris, de M. Albert Lenoir, est fort sobre 
de détails sur l’histoire de cette construction; elle nous apprend 
seulement qu'elle s'élevait dans le voisinage des Bernardins et qu’elle 
portait, en 1830, époque à laquelle on la détruisit, le nom d'hôtel 
Torpanne. M. de Guilhermy, dans l’Jtinéraire archéologique de Paris, 
ajoute que l'hôtel était situé rue des Bernardins, et qu'il avait été 
la maison paternelle des Bignon, famille illustre dans la magistra- 
ture et dans les lettres. L’étage inférieur de la façade principale, 
composé d’arcades enrichies de sculptures, fut cédé par l’entrepre- 
neur au ministre de l'Intérieur et attribué par celui-ci à l'École des 
Beaux-Arts. 

L'hôtel Torpanne était une superbe maison de ville dans le style 
de notre Renaissance française, avec une profusion de triglyphes, 
de médaillons, de termes et surtout de baies cintrées ou rectangu- 


laires qui donnaient peut-être à sa façade quelque chose de trop 


sautillant. A 


Venons-en à la partie de ce superbe ensemble qui a été préservée 
de la destruction et qui a trouvé un asile à l'École des Beaux-Arts; 
elle tire son principal intérêt des sculptures qui l’enrichissent, 
sculptures déjà un peu trop classiques, un peu trop faciles. Des 
Satyres assis, les bras levés, ornent les clefs des six arcades, tandis 
que les écoinçons contiennent, sculptées en bas-relief : deux Renom- 
mées assises, tenant des trompettes, deux autres Renommées tenant 
des palmes, et enfin des Prisonniers enchainés au milieu de trophées. 

Pour s'imposer à notre admiration, qu’a-t-il manqué à ces bas- 
reliefs, dont l’auteur avait certes du talent et de l’étude? Une 


4: 


LE MUSEE DE L'ÉCOLE DES BEAUX-ARTS. d3 


gràce plus naturelle et une conviction plus profonde. Rien ne me 
refroidit davantage, pour ma part, que l’emploi de ces motifs an- 
tiques choisis uniquement parce qu'ils sont antiques, et non parce 
qu'ils sont beaux; les Satyres prodigués sur les clefs des arcades de 
l'hôtel Torpanne sont du nombre; ces figures hybrides n'avaient 
leur raison d’être que dans les croyances religieuses des anciens, et, 
ces croyances éteintes, il était inutile, fastidieux, dangereux, d’en 
reproduire à nouveau les images plastiques; c'était faire de l’archéo- 
logie et non de l’art. 


Le Musée des Monuments français a possédé un instant les deux 
Anges de Germain Pilon qui ornent aujourd’hui la cheminée d’une 
des salles du premier étage, la salle Schœlcher. Mais ce n’est point 
de cette collection que l’École tient ces deux sculptures précieuses ; 
rendues à la famille après la dispersion du Musée, elles ont été 
offertes à l'École en 1835 par le premier président Séguier, qui les 
a fait accompagner de l'inscription que voici : « L'arrière-neveu 
d’un chancelier de France, qui fut le patron des beaux-arts, a fait don 
à l’école fondée pour leur gloire, des fragments d’un tombeau de sa 
famille, par Germain Pilon. 1835. » Ces deux anges, — debout, cha- 
cun une main appuyée sur sa poitrine, l’autre occupée à retenir les 
plis d’une draperie trop abondante, — sont fouillés et agités au 
possible : la netteté des lignes souffre peut-être de la minutie du 
travail. On peut regretter, en outre, que Duban les ait incrustés 
trop profondément dans les pieds-droits de la cheminée moderne, 
passablement banale, dont ils font les principaux frais. 

L'auteur d'Alexandre Lenoir, son Journal et le Musée des Monuments 
français n’a pas réussi à éclaircir le mystère qui entoure l’origine 
de la statue de bronze, une Abondance, exposée sur une colonne au 
centre de la première cour. Il nous apprend seulement, d’après les 
notes de Lenoir, qu’elle provient de Saint-Germain, mais sans pou- 
voir nous dire s’il s'agit de Saint-Germain l’Auxerrois ou de Saint- 
Germain-en-Laye. La statue, autant que l’on peut en juger à la 
hauteur où elle est placée, est un peu ronde et molle : M. de Guil- 
hermy la caractérise comme étant « dans le style de Germain 
Pilon. » 


Parmi les productions du xvr® siècle, je ne mentionnerai ni le 
sarcophage de Jacques-Auguste de Thou (1617), dû au ciseau de 
François Anguier, ni la guirlande de l'hôtel d'O, ni le bas-relief 
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qui représente le Gouvernement français sous le règne de Louis XIV rece- 
cant la Paix des mains d'Hercule, également par Anguier, ni la Cha- 
rité romaine, morceau de réception de Jean Cornu (1681), ni le 
Combat de gladiateurs, de Pierre Legros. Ces différents morceaux 
ont été suffisamment décrits et appréciés par M. Courajod. 

Par contre, il convient de nous arrêter devant une superbe terre 
cuite, un Hercule assis, donnée à l’École par M. His de la Salle. Léon 
Lagrange, qui avait étudié cette maquette à l’époque où elle se 
trouvait encore chez M. de la Salle, se demandait s’il avait affaire 
à la pensée première de l’Hercule gaulois, pensée complètement 
modifiée dans l’exécution, ou à la maquette de la statuette d’Hercule 
exécutée en pierre de Vernon pour M. Girardin, qui la fit trans- 
porter dans sa terre de Vaudreuil. Il inclinait pour la seconde des 
deux hypothèses. Mais nous savons aujourd’hui, par la belle décou- 
verte de M. l’abbé Porée, que la statue de Vaudreuil représentait 
Hercule terrassant l'hydre de Lerne'. 11 ne saurait donc y avoir ana- 
logie entre cette statue et la nôtre. 


En dehors des concours scolaires, sur lesquels je reviendrai dans 
une section spéciale, la sculpture du xviu° et du xix° siècle est sur- 
tout représentée par des bustes. 

Il y a quelque dix ans, en examinant près de l'atelier de 
moulage un monceau de vieux plàtres et de gravois, destiné à être 
jeté, mes yeux tombèrent sur un buste en terre cuite, que l’on avait 
évidemment pris pour un plâtre colorié et condamné, comme tel, à 
la destruction. II ne me fut pas difficile de faire remettre en état ce 
morceau, et moins difficile encore d’en faire apprécier le mérite, 
soit par les artistes, soit par les amateurs : il s'agissait en réalité 
d’un superbe portrait du siècle dernier, de Louis XV, probablement 
donné par le roi à l’Académie de Peinture et de Sculpture. Mutilé à 
l’époque de la Révolution (on a notamment brisé toute la partie infé- 
rieure de la chevelure), le buste fut restauré tant bien que mal et 
placé sur un piédouche de marbre. Cette physionomie fine et sen- 
suelle, avec la bouche blasée et comme flétrie, rend admirablement 
le caractère de l’amant de la Pompadour et de la Dubarry. 

Une épaisse couche de couleur à l'huile gris-perle a également fait 
passer pour un plâtre colorié un buste de Jean-Jacques Rousseau, 


1. L'Hercule terrassant l'Hydre de Lerne, de Puget. 2° édition. Caen, 1885. 
Cf. l'article de M. Lebreton, dans la Gazette des Beaux-Arts, 1888, t. I, p. 224-241. 
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qui se trouve être réellement une terre cuite de Houdon, inédite et 
inconnue au dernier biographe du maitre, M. le docteur Hermann 
Dierks ‘. Un cachet en cire, apposé dans le creux du buste, contient 
les mots : « Académie de Sculpture et Peinture. Houdon sc. » ?. La 
bouche animée, un peu railleuse, les yeux pétillants de vivacité, le 
philosophe semble écouter, tout en se préparant à la réplique. On 
remarquera la finesse de la physionomie, la petitesse du nez et 
l’étroitesse du front. Ce qui distingue notre buste de celui du 
Louvre, c'est que la tête est couverte d’une petite perruque soigneu- 
sement frisée, qu'une cravate cache le cou et forme jabot sur le gilet, 
qui est entr'ouvert, et sur la redingote également ouverte. Dans le 
buste du Louvre, au contraire, la tête est arrangée à l’antique; les 
cheveux plats, ramenés sur le front, sontretenus par une bandelette; 
un bout de draperie est jeté autour du cou. 

On sait d’ailleurs que les répliques de certains bustes d'Houdon 
sont nombreuses : pendant la Révolution, l'artiste mit dans le com- 
merce une quantité d'épreuves estampées, qu'il vendait à des prix 
excessivement modiques. 

La collection iconographique formée par l’Académie de Peinture 
et de Sculpture était des plus importantes. L’inventaire rédigé en 
1775 mentionne des bustes en marbre de Mignard, de Charles Le 
Brun, par Coyzevox (1676), de Colbert, par Coustou, de Mansard, 
par Lemoyne père, des bustes en terre cuite d’un des Parrocel, par 
Lemoyne, et de Massé, par le même, le buste en marbre de la mère 
de Rigaud, par Coyzevox (légué par Rigaud), le buste, également en 
marbre, de Coyzevox, fait par lui-même, offert à l’Académie de la 
part de Coustou, architecte du roi, petit-neveu de Coyzevox, le 
6 septembre 1788, le buste en terre cuite de Louis XVI, modèle origi- 
nal, par Pajou, qui en avait fait don à l’Académie, etc., etc. 

Aujourd'hui, malheureusement, c’est à peine si deux ou trois 
bustes perpétuent, à l'École des Beaux-Arts, le souvenir de cette série 
précieuse. Je citerai en première ligne le buste d'Antoine Coyzevox 
par Lemoyne père, sculpture d’un faire large, voire un peu épais, 
donnée à l’Académie par Caffiéri, le 2 juillet 1781. Il ne s’agit, je 
dois l’ajouter, que d’un moulage, mais combien de plâtres de l’ancienne 


1. Houdons Leben und Werke. Gotha, 1887. 

2. Le Musée de Versailles possède un buste de Rousseau, également en terre 
cuite, signé Houdon, 1779, et muni d’un cachet analogue à celui de l'École (Inven- 
taire général des Richesses d'art de la France. Province; Monuments civils; t. I, 
p. 10). 
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Académie ne pouvaient pas prétendre au titre d'originaux, les modèles 
ayant été détruits aussitôt après l'opération du moulage ! D'Hubert 
Robert, le paysagiste, l’École possède un buste très vivant, en terre 
cuite, par Pajou; puis les bustes en bronze de M. Bellu, architecte, 
par M. Geoffroy de Chaume, le médaillon, également en bronze, de 
Paccard, l’auteur de la fameuse restauration du Parthénon, par 
M. Eugène Guillaume (1868), celui de Dubosc, le modèle qui a si 
généreusement légué sa fortune à l’École, par M. Crauck, le médaillon 
en terre cuite de Pils, par M. Cavelier (1876), etc., etc. 

La série des Morceaux de réception du xvim° siècle n’est plus repré- 
sentée à l'École que par deux compositions : Le Temps découvrant lu 
Vérité, bas-relief en marbre, de René Frémin (1701), et les Sept Sacre- 
ments, en terre cuite, de Félix Lecomte (né en 1737, agréé à l’Aca- 
démie en 176, nommé membre de l’Institut en 1810). Le souvenir 
de cet artiste, honorablement connu comme statuaire et comme por- 
traitiste, est doublement cher à l'École, qu’il administra pendant de 
longues années, jusqu’à sa mort arrivée en 1817. Les bas-reliefs, 
qu'il avait offerts à l’Académie en 1771, et que son neveu, M. Fortin, 
statuaire comme lui, légua en 1832 à l’École, se distinguent par une 
invention facile et une exécution très habile, Malheureusement, — 
ai-je besoin de le rappeler? — les scènes religieuses n'étaient pas 
précisément le thème à proposer à l’émulation de nos sculpteurs du 
xvii® siècle, si spirituels et si profanes. Le moindre motif de mytho- 
logie, — un Bacchus, des Nymphes, des Satyres, — eût bien mieux 
fait leur affaire. Le pauvre Lecomte se recueille en vain : l’inspira- 
tion ne vient pas, parce qu'il n’est pas au pouvoir d’un seul homme 
de remonter le courant et d'exprimer avec conviction des sentiments 
que ne partage aucun de ses contemporains. Rien de plus théatral 
que ces scènes du Baptôme, de la Communion, du Mariage. I n’est 
pas jusqu’à l'affectation de simplicité qui n’annonce le style trouba- 
dour-empire. 

La mollesse et le faux sentimentalisme de l’œuvre de Lecomte, 
ses fluctuations entre la sculpture d'histoire et la sculpture de genre, 
suffiraient, à défaut de tant d’autres exemples, à nous montrer com- 
bien fut nécessaire la révolution inaugurée par Louis David; pour 
les impressions comme pour le style, il fallait que notre art fût 
renouvelé par une étude plus approfondie de la nature et par un 


4. Plusieurs de ces bas-reliefs sont gravés dans les Annales du Musée de Lan- 
don, t. XIII. 
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commerce plus assidu avec les graves chefs-d’œuvre d'Athènes et de 
Rome. Ce classicisme, d’ailleurs si singulièrement exagéré par David, 


ETHRA PLEURANT SUR LA TÈTE DE PHALANTE, BAS-RELIEF EN CIRE, PAR GIRAUD. 


(Musée de l'École des Beaux-Arts.) 


nous à valu un très beau bas-relief — fort populaire dans les ateliers 
où il circule sous forme de moulages — dont l'École des Beaux-Arts 
IV. — 3° PÉRIODE. 8 
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possède la cire originale : Æthra pleurant sur la tête de Phalante. 
L'auteur, Pierre-François Giraud, qui l’a exécuté à Rome en 1808, 
s’y est très habilement inspiré des meilleurs modèles grecs et non de 
ces sculptures de la décadence, qui ont trop souvent contribué à 
mettre une note déclamatoire dans les ouvrages de David. Il y a 
réussi : son bas-relief à parfois passé pour antique; il y a peu 
d'années encore un moulage figurait comme tel dans un musée de 
l'étranger. 


Le Musée de l'École des Beaux-Arts est ouvert à toutes les gloires, 
à quelque époque et à quelque nationalité qu’elles appartiennent. La 
génération présente y compte une série de compositions qui n’ont 
rien à envier, je le proclame hautement, aux meilleurs modèles du 
moyen âge et de la Renaissance. Le Mercure en bronze de Bryan 
(Salon de 1864; gravé dans la Gazette, t. XVII, p. 33) ne plait pas 
seulement, quoi qu'en ait dit Edmond About, « par le charme mélan- 
colique de toutes les choses inachevées », mais aussi, comme Léon 
Lagrange l’a déclaré ici même, par son sentiment sculptural si juste, 
par ses qualités de sérieux et de sobriété, par sa rare recherche de 
la beauté, par une perfection où rien ne trahit l'effort. Dans la Jeu- 
nesse de M. Chapu, pure et radieuse évocation de la Grèce antique, on 
admire l’arrangement exquis des draperies et la grâce touchante de 
l'expression; dans le Monument d'Ingres, sculpté par M. Guillaume, la 
vivante et vigoureuse caractéristique d’un des maitres les plus chers 
à l'École des Beaux-Arts, l'énergie du geste, l'ampleur de la facture. 


Je ne sais si je m'exagère la valeur du dépôt auquel j'ai l'honneur 
d'être préposé, mais il me semble que la fréquentation incessante 
d’un tel musée lapidaire ne saurait être sans influence sur les études 
de nos élèves ; que ces originaux leur inspirent bien autrement de 
vénération que des moulages; bref que les modèles anciens ou mo- 
dernes, réunis dans nos cours et nos vestibules, les reliques de 
Métaponte, de Saint-Denis, de Gaillon et d’Anet, les marbres, les 
terres cuites ou les bronzes de Jean Goujon, du Puget et d'Houdon, 
ont le droit de revendiquer quelque place dans les triomphes de notre 
École de sculpture contemporaine. 


EUGÈNE MUNTZ. 


(La suile prochainement.) 
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SALON DES CHAMPS-ÉLYSÉES 


(DEUXIÈME ET DERNIER ARTICLE!) 


II 


LA SCULPTURE. 


. € Et sitôt, dit Homère, que Junon parut dans l’Assemblée des 
Immortels, sur le haut mont Ida où s'ouvre le palais de Zeus, tous se 
levèrent et la saluèrent. » 

Nous aussi, dès notre entrée dans le palais de l'Industrie, nous 
saluons la blanche déesse qui, détachée du marbre par le ciseau de 
M. Falguière, s'offre, dans sa rayonnante nudité, à notre adoration, 
et semble nous souhaiter la bienvenue. 

Mais est-ce bien là Junon ? Les journaux l'ont affirmé, et le public, 
race moutonnière, le répète à l’envi; et sans doute la statue de 
M. Falguière restera une Junon, comme le vieillard du Musée de 
Naples reste un Sénèque, en dépit de tout. On trouve si naturel que 
l’auteur de Diane ait été chercher dans l'Olympe hellénique un nou- 
veau type de beauté féminine, et que toutes les déesses, jalouses de 
l'accueil glorieux fait, il y a trois ans, à la fille de Latone, se soient 
disputé le plaisir de descendre parmi nous! D'ailleurs le paon, dont 
le plumage constellé symbolise la voûte étincelante d'étoiles, n'est-il 
pas l’oiseau favori, l'emblème de la reine du ciel? Qu'est-ce enfin que 


4. Voy. Gazelle des Beaux-Arts, 3° période, t. HT, p. 449. 
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ce marbre, sinon la reproduction du tableau exposé l’an dernier par 
l’auteur, sous le titre de Junon? 

Oui, sans doute; et pourtant cette fois-ci, M. Falguière, averti 
par des critiques justifiées, n’a donné à sa statue que ce titre très 
humain : Femme au paon, — un paon qui, soit dit en passant, n’est là 
que pour servir de support. — L'artiste a bien fait. Comment l’au- 
guste déesse du mariage, que les statuaires d'autrefois représen- 
taient toujours le corps enveloppé d'un long voile et chastement 
drapée, dans une attitude noble et grave, avec des formes pleines, 
une taille imposante, le visage encadré de cheveux ondulant en 
boucles majestueuses sous la couronne royale, pourrait-elle être 
devenue cette petite femme à la très petite tête, toute nue, toute fine 
et légère, très moderne de figure, d'expression, de coiffure, et qui de 
l’Héra antique n’a conservé qu'un certain air de hauteur dédaigneuse, 
dû non au titre de souveraine des dieux, qu'elle n’a pas le droit de 
porter, mais à la conscience qu’elle a de sa beauté? Au moins, si 
elle n’est pas Junon, la Femme au paon ressemble-t-elle un peu à une 
déesse par l’harmonieuse pureté de ses formes, la grâce délicate 
de ses membres souples, la finesse exquise de sa chair savoureuse. 
Elle est en réalité, comme la Futura de M. Vacquerie, une fille de 
l'Art antique et de la Pensée moderne. 

A l'école de M. Falguière se rattache un groupe de sculpteurs qui 
doivent en partie à leur maitre le culte de la beauté nue, des formes 
et des proportions élégantes. C’est là, à cette source toujours féconde, 
que trois d’entre eux notamment, MM. H. Lemaire, Puech et Mar- 
queste, ont cette fois encore puisé l'inspiration. Mais, pour bien 
juger la Vénus de M. Lemaire, il faut attendre qu’elle nous revienne 
sous sa forme définitive. En passant du plâtre au marbre, une statue 
se modifie si complètement, s'améliore si visiblement! La Diane de 
M. Falguière, très différente en 1887 de ce qu'elle était en 1883, reste 
une preuve mémorable de ces bienheureuses transformations; et 
M. H. Lemaire ne s’étonnera pas si, en présence de son groupe, un 
exemple pris dans l’œuvre de son maître se présente à notre mé- 
moire, et nous invite à réserver notre jugement. Bornons-nous à sou- 
haiter que d'ici là sa Vénus se fasse une autre tête, plus divine. 

« Les Sirènes, dit encore Homère, enchantent tous les hommes 
qui vont vers elles. L’imprudent qui les approche et les écoute, ne 
voit jamais plus sa femme et ses enfants venir au-devant de lui, à 
son retour dans sa maison. » C’est une de ces muses de la mer qu’à 
représentée M. Puech. Blanche comme l'écume qui jaillit autour 
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d'elle, onduleuse comme les vagues qui caressent son beau corps de 
femme et de poisson, elle emporte dans ses bras un tout jeune homme 
qui, effrayé, se défend à peine. Sait-il qu'il va où sont allés tant 
de milliers de victimes dont les ossements entassés blanchissent 
les prés fleuris qu'habitent les Sirènes, génies enchanteurs et mal- 
faisants comme la mer elle-même, si séduisante et si perfide? Cepen- 
dant, il est si beau, le pauvre petit, et le monstre gracieux l’enve- 
loppe d'une étreinte si passionnée et d’un regard si tendre, qu'on 
prévoit pour lui, non le sort dont Circé menaçait Ulysse, mais celui 
d'Hylas, entrainé par les Nymphes en un lit de jones frais et de 
mousses nouvelles. 


Sur leur sein, dans leurs bras, assis au milieu d'elles, 
Leur bouche, en mots mielleux où l'amour est vanté, 
Le rassure, et le loue, et vante sa beauté. 

Leurs mains vont caressant sur sa joue enfantine 

De la jeunesse en fleurs la première élamine, 

Ou sèchent en riant quelques pleurs gracieux 

Dont la frayeur subite avait rempli ses yeux. 


Ce groupe si plein de vie, et qui semble marcher vers nous, est d’une 
composition très habile et d’une extrème pureté de lignes. Les grandes 
ailes de la sirène (car l'artiste a mêlé les deux traditions qui font des 
sirènes tantôt des femmes-oiseaux, tantôt des femmes-poissons) ajou- 
tent encore à la poésie du sujet et rendent l’ensemble plus gracieux 
et plus imposant à la fois. 

C’est aussi une légende antique que M. Marqueste a tirée du 
marbre : l’histoire de Persée tranchant la tète de Méduse. Sujet bien 
connu sans doute, mais toujours excellent, puisqu'il permet à l'artiste 
de réunir dans une même étude et de montrer aux yeux ce qu'il y a 
de moins imparfait ici-bas et de plus séduisant, un beau corps nu 
d’adolescent, un beau corps nu de jeune femme. Car M. Marqueste, 
— est-il besoin de le dire? — n’a pas conservé à sa Gorgone le corps 
massif que lui donnaient les vieux maitres grecs, celui qu’elle a, par 
exemple, sur les métopes de Sélinonte, ni la tête repoussante qu'on 
trouve sur certaines monnaies de Corinthe et de Coronée. Si pen- 
dant son séjour à Rome, où ce groupe fut composé, l'artiste s'était 
inspiré, pour la figure de Méduse, d’une œuvre antique, ce serait plutôt 
d'un admirable buste de la villa Ludovisi qui, de la hideuse tête 
traditionnelle aux dents longues et pareilles à des défenses de san- 
glier, n’a plus rien que la chevelure de serpents et les petites ailes des 
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tempes : visage exquis de grâce et de beauté, devant lequel on com- 
prend que Poseïdon ait désiré la Gorgone et se soit uni d'amour 
avec elle. Bien désirable aussi est la Gorgone de M. Marqueste! Son 
corps, d’un modelé vigoureux et délicat, est jeté à terre dans une 
attitude très naturelle, et la figure, loin d’exciter l’épouvante, exprime 
avec une vivacité singulière la douleur et l'horreur de la mort iné- 
vitable. Persée, en effet, menaçant, et quelque peu terrifié lui-même, 
brandit sur sa victime abattue la harpè d’airain, don d'Hermés. Ah! 
la belle et solide étude de nu! Quel plaisir de suivre de la pointe des 
pieds au front la ligne harmonieuse, superbe, de ce corps souple et 
ferme, tendu pour l’action prochaine ! Et quelle heureuse idée d’avoir 
ainsi composé ce groupe, qu'il présente, de quelque côté qu’on le 
regarde, un beau corps vu par devant et un beau corps vu par der- 
rière! En vérité, si l’on songe que cette œuvre fut conçue et exécutée 
sous sa forme première, il y a plus de quinze ans, dans la solitude 
féconde de la villa Médicis, par un pensionnaire de seconde année, 
n’est-on pas en droit d’être fier de notre chère école de Rome? 

Il y a quelque cinquante ans, au moment où il venait d'écrire le 
prologue antique de Rolla, Alfred de Musset confessait que la seule 
statue de Pradier, Vénus et l'Amour, suffirait presque à le rendre païen. 
Ne le deviendrait-il pas tout à fait aujourd’hui que la Grèce revit pour 
nous, traduite en marbre, dans un si grand nombre d'œuvres excel- 
lentes? Car je suis bien loin d’avoir épuisé la liste des sculpteurs qui, 
touchés de la grâce hellénique, font eux aussi, cette année, chacun 
à sa façon, leur « Prière sur l’Acropole ». Voici, par exemple, Thésée 
terrassant le Minotaure de M. Guillon, un Thésée aux formes athlé- 
tiques, comme celui du Theseïon d'Athènes ; le groupe de M. Gauquié, 
un Satyre lutinant une Bacchante, dont le corps a des mouvements 
gracieux, mais dont la tête, d’une vulgarité voulue sans doute, est 
peu plaisante; deux Dianes, l’une en marbre, très élégante, de 
M. Renaudot, l’autre de M. Moncourt, en plâtre et par conséquent 
facile à retoucher; une Oréade, qu'on voudrait décapiter, de 
M. Mathet; une Nymphe sur un dauphin de M. Larroux. On le voit : 
la mythologie et les légendes grecques gardent de pieux adorateurs. 

Mais l’archéologie a les siens, elle aussi; et jamais elle ne s'était 
plus intimement, plus heureusement unie à la sculpture que cette 
année. C’est M. Gérôme qui a consacré ce mariage d’inclination. 

Si les Béotiens étaient affligés, comme chacun sait, d’une intelli- 
gence singulièrement épaisse, ils avaient en revanche des doigts 
merveilleusement habiles, surtout les Béotiens de Tanagra, cette 
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patrie sainte de tant d’adorables statuettes. Or, ce que les anciens 
faisaient souvent pour leurs villes, qu’ils aimaient à représenter 
sous la forme humaine (telle Myrina, cet autre sanctuaire des 
figurines en terre cuite, qu'un haut-relief nous montre vêtue d’une 
longue robe et dans l'attitude d’une prètresse), M. Gérôme l’a fait 
pour Tanagra. Toute nue, assise sur un fût de colonne, la cité, 
devenue femme, tient dans sa main tendue une statuette de danseuse : 
plusieurs autres gisent à ses pieds, à demi exhumées. Et, pareille 
aux poupées d'argile sorties de son sein fécond, Tanagra est peinte : 
ses cheveux sont blonds, ses yeux légèrement colorés, et, sous un 
pinceau discret, sa peau de marbre a pris une teinte délicate, très 
douce à l’œil. Sans doute, cette tentative n’est pas nouvelle. Depuis 
la Cléopâtre de M. Clésinger, plusieurs sculpteurs ou graveurs, 
M. Soldi entre autres, se sont capricieusement permis, à l'imitation 
des Grecs, des statues polychrômes. Mais jamais le succès n'avait 
mieux récompensé cette heureuse expérience dont l'idée seule, il y a 
cent ans, paraissait à Grimm si extravagante, et qui pour nous, 
aujourd'hui, n’a plus rien de choquant. Bien au contraire. À cela, et 
aussi à son attitude originale, systématiquement raide, analogue à 
celle des divinités éginétiques, la Tanagra de M. Gérôme doit sa 
forte saveur archaïque, que ne suffirait pas à lui donner sa figure, 
d’un caractère moins intéressant et moins antique. À cela, et aussi 
au modelé généreux de certains morceaux, le dos surtout, elle doit le 
chaud accueil qu’on lui à fait, et qu'elle mérite. 

Antiques encore, sinon par le choix des sujets et la façon dont ils 
les ont traités, du moins par leur culte pour le nu, nous apparais- 
sent MM. Dolivet, Mayer et Engrand, dont la Nuit, le Réveil et le 
Réve ont de la grâce; M. Carlier dont le Güilliat a de la force; 
M. Cornu qui a réuni dans un groupe, Pro scientia, pro patria, une 
délicate étude de jeune homme et une solide étude de vieillard; 
M. Guglielmo, dont le Faucheur est vigoureusement exécuté; M. Char- 
pentier qui, avec ses Lutteurs, justement récompensés par le prix du 
Salon, montre un talent réel de composition, une grande habileté à 
combiner les mouvements violents, et une science sérieuse du jeu 
des muscles; M. Levasseur, dont le groupe, Après le combat, est bien 
conçu, et les personnages bien venus, surtout l'enfant; M. Vidal, 
dont le Paysan du Danube est plein d’heureuses promesses, et M. Loi- 
seau qui, avec son Adieu, a très vivement attiré l’attention du jury 
et du public. Ce sont aussi, et surtout, MM. Dampt et Gardet. Le 
premier, par l'attitude et la physionomie données à sa jeune fille, 
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autant que par les accessoires ingénieusement choisis et disposés, a 
su rendre sensible et visible l’idée très abstraite que traduit ce titre 
un peu vague, Fin de rêve. Le Tireur d'arc du second est une des 
belles œuvres du Salon. La flèche vient de partir, et l'enfant, léger 
comme elle, la suit des yeux. Son petit corps, maigriot et robuste, 
aux formes indécises, aux proportions non encore développées, se 
dresse d’un joli mouvement sur la pointe des pieds, et semble vouloir 
s'envoler avec la flèche. Cela est simple, ingénieux, charmant. Les 
garçons à l’âge ingrat sont souvent aussi ennuyeux en sculpture que 
dans la vie : le Tireur d'arc de M. Gardet est une très heureuse 
exception. 

Nos préférences sont vives, il est vrai, pour les statuaires qui 
étudient le nu, et qui, si d'aventure ils recouvrent le corps de dra- 
peries, ont soin d’en accuser toutes les lignes sous des étoffes assez 
légères et dociles pour laisser distinguer les membres, comme a fait 
M. Chapu dans son délicieux haut-relief, la Danseuse. Toutefois, ces 
sympathies ne sont pas exclusives. Plus éclectique que M. Cousin, ce 
grand pontife de l’éclectisme, nous ne prétendons pas « qu’il ne peut 
y avoir de sculpture moderne; qu’elle est exclusivement antique, 
parce qu’elle est avant tout la représentation de la beauté et de la 
forme, et que le soin, comme l’adoration de la beauté, appartient au 
paganisme ». Les grands hommes et les grands faits de l’histoire ont 
souvent inspiré des œuvres supérieures. Il y en a plusieurs au Salon, 
cette année, qui sont fort intéressantes. Si l’on a quelque peine à se 
retrouver au milieu des onze Jeanne d'Arc exposées, du moins se 
rappelle-t-on avec un plaisir, tempéré par le regret de ne pouvoir 
insister, le Caton mourant de M. Labatut; Science et mystère, statue 
un peu théâtrale de M. Schroeder; Duguesclin, d'un caractère assez 
moyen âge, de M. H. Lemaire; le Danton, de M. Desca, qui ne fait pas 
oublier celui du pauvre Longepied; Méhul, de M. Croisy; Pour la 
Patrie, de M. Albert Lefeuvre: À la gloire de Marceau, de M. Morice 
la Fête de la Fédération, de M. Allar, etc., etc. Mais de toutes ces 
œuvres historiques, destinées aux places et monuments publics, la 
plus remarquable et la plus originale estle Vélasquez de M. Frémiet. 

Il semblait jusqu'ici que les rois et les militaires eussent seuls 
obtenu des sculpteurs le privilège d’être représentés à cheval. 
M. Frémiet a voulu protester contre cette sorte de monopole. Pour- 
quoi les artistes n’auraient-ils pas, eux aussi, l'honneur d’une statue 
équestre, ceux-là surtout qui excellèrent à peindre des cavaliers? Et 
voilà pourquoi Vélasquez, vêtu somptueusement, comme il convient à 
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un ugier de cdmara, à un aposentador mayor, c'est-à-dire à un huissier 
de la chambre royale, à un grand maréchal des logis, et tenant à la 
main, en guise de cravache, sa baguette de peintre enguirlandée 
d'un rameau d'olivier, nous apparait fièrement campé sur un vigou- 
reux cheval andalous, semblable à ceux de Philippe IV, du petit 
infant Baltazar et de Spinola. Comparez cette bête puissante à la 
monture de l'officier de M. Detaille, et vous verrez comme de notre 
temps peintres et statuaires méritent bien des chevaux. 

M. Cain, de son côté, continue à bien mériter des bêtes féroces. 
Quelle vérité, quelle puissance et quelle sauvagerie dans ces aigles et 
ces vautours qui se disputent un ours mort! Quelle hardiesse dans la 
composition, et quelle fermeté d'exécution! Rien de plus sculptural 
et de plus décoratif que ce beau groupe, à l’allure superbe. 

Si M. Cain a de la force, M. de Saint-Marceaux a de la grâce et de 
l'esprit. Il est toujours amusant. Les deux œuvres qu’il expose cette 
année, la Dame de pique et Wadkiem la Javanaise, ne valent pas, à vrai 
dire, pour l'exécution, l’inoubliable Arlequin; mais elles sont bien ses 
sœurs par la désinvolture et la gaité. Si l’on pouvait dire du talent 
d’un sculpteur ce que Buffon disait du style, et s’il était permis dans 
les œuvres de chercher l’homme, M. de Saint-Marceaux nous appa- 
raîtrait éminemment aimable, doué d’une gaité délicate et de bon ton, 
enclin à voir les choses par leur côté gracieux et fin, pareil en un mot 
aux hommes du xvir siècle. Un jour, un statuaire, à qui l’on faisait 
l'éloge de l’Arlequin, répondait avec une pointe de dédain amer : 
« Oh! ce n’est pas sérieux, cet art-là, c’est trop facile! » À quoi une 
dame, grande admiratrice de M. de Saint-Marceaux, riposta : « Quel 
dommage que les sculpteurs ne fassent pas plus souvent de ces choses 
faciles ! Nous aurions bien plus de belles œuvres en sculpture. » Facile 
ou non, — et je croirais volontiers que ce point ne fait rien à l'affaire, 
— cet art est exquis, d'une saveur rare et tout à fait personnelle. 

En voici un autre moins folâtre : l’art funéraire. Il semble que 
rien ne soit plus malaisé que d’avoir des idées quand on exécute un 
tombeau : presque tous les artistes y sont banals. Je dis presque, car il 
faut excepter cette année la figure que M. Barrias a pétrie dans la 
cire pour le monument de Guillaumet. Cette œuvre d’un sentiment si 
délicat, d'une originalité si pittoresque, d’une poésie si pénétrante et 
si mélancolique, réjouira dans sa tombe le peintre qu'un statuaire 
salue pieusement de ce saprème hommage. Puisse-t-elle être légère à 
l'artiste disparu, la terre que foulera à peine de son corps gracieux 
la jeune fille de Bou-Saada ! 
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Les autres monuments funèbres exposés cette année en assez 
grand nombre n’ont rien d’original. Encore une fois, les artistes s’y 
montrent banals. Seulement, chez les uns la banalité est préten- 
tieuse, chez les autres elle est simple. Parmi ceux-ci, — je veux 
dire ceux qui ont le goût pur et qui sont sincères, — rangeons 
M. Delaplanche, dont le monument élevé à la mémoire de Mf Donnet 
rappelle par le choix des figures allégoriques, la disposition et 
l'exécution, maint autre tombeau du même genre ; et M. Chapu. Son 
haut-relief, destiné à Flaubert, ne nous offre rien d'inattendu; c’est 
la classique Immortalité inscrivant sur son livre d’or le nom du 
grand homme. Mais cette figure assise est d’une ligne harmonieuse 
et pure. Dans un coin, à gauche, l'artiste a sculpté le médaillon de 
Flaubert, et gravé, un peu au-dessous, le nom de ses principales 
œuvres. Rien, en somme, dans cette composition, ne choque ni 
les yeux, ni le goût : elle satisfera sans doute les amis et les admira- 
teurs de l’auteur de Madame Bovary; car il en a encore, ce pauvre 
grand homme, et de très sérieux, quoi qu'en disent certains critiques. 
Je sais bien qu'il est de mode aujourd'hui de déprécier Flaubert. 
M. Maxime du Camp a jadis donné le branle dans ses Souvenirs litté- 
raires, si cruellement indiscrets. Et quand on a su que Flaubert 
travaillait à sa prose comme un forçat, peinant parfois pendant un 
jour pour bâtir une phrase, on en a conclu à son incapacité littéraire. 
Aujourd’hui on lui reproche d’avoir peu produit; on l'appelle « le 
Patron des ratés ». Eh quoi! est-on un raté parce qu’on écrit peu 
d'ouvrages, ou parce qu'on rate ceux qu'on écrit? Est-ce le grand 
nombre d'œuvres produites qui décidera qu’on est un écrivain? 
Absurde et injuste jugement! Une seule œuvre vivante et vraie ne 
vaut-elle pas plus que vingt médiocres? Voyez plutôt La Bruyère, 
la Princesse de Clèves de M de Lafayette, le tout petit volume de 
poésies d'Alfred de Vigny, etc., etc. Pour moi, je suis de ceux qui, 
en art et en littérature, préfèrent la qualité à la quantité; et j'avoue 
sans vergogne que j'aimerais mieux avoir écrit cette merveilleuse 
étude qui s'appelle Madame Bovary que tous les romans aristocra- 
tiques et mondains de MM... Mais revenons aux choses d'art. 

Si l’on rend hommage aux morts par des tombeaux, on les honore 
aussi quelquefois par des bustes, et les vivants également. Or, ces 
bustes qui, comme toujours, se suivent sur deux longues, très longues 
lignes, peuvent se diviser en deux groupes : ceux qui, représentant 
des personnages connus, glorieux ou simplement populaires, exci- 
tent forcément la curiosité; et ceux qui pour attirer l'attention et 
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reposer nos yeux, le plus souvent fatigués, n’ont que leur valeur 
artistique, la beauté du modèle, le caractère original de la physio- 
nomie. Citons, parmi ces derniers, le portrait de Mie E. L. par 
M. Lanson, un Enfant de M. Injalbert, le buste de Me de Vogué par 
Me Coutan, Fleur du mal, de M. Dampt, etc., etc. Dans la première 
série viennent prendre place le buste très ressemblant et très 
vivant de M. Floquet par M. Bernstamm ; celui de M. Pasteur par 
M. Paul Dubois; celui de M. Alphand par M. Carrier-Belleuse; celui 
de M. Spuller par M. Aubé; ceux de Beaumarchais par M. Loiseau, 
et de Victor Hugo par M. Mercié; enfin celui du bon Labiche. 
M. Boisseau a dû la faire très ressemblante, cette physionomie 
franche, aux traits bien accusés, où se dessine un bon et fin sourire. 
Ah! l'excellent homme! Quels bons moments nous lui devons ! Que 
d'heures épanouies, grâce à lui, par un rire sans fiel, d'autant plus 
sain à l'âme! Certes, il fut un des bienfaiteurs de notre pauvre 
humanité; et M. Sarcey avait bien raison, quand il proposait, peu de 
temps avant la mort de Labiche, de lui élever une statue par sous- 
cription nationale. 

Cette exposition de sculpture n’a pas seulement le mérite d’être 
très remarquable, elle aura aussi, nous l'espérons, l’avantage pré- 
cieux de faire réfléchir les artistes du Champ de Mars. Que ces 
peintres (grâce en partie à la facilité exceptionnelle qu'ils avaient 
de pouvoir mettre en ligne des troupes de réserve, je veux dire des 
œuvres anciennes qui de ce Salon annuel faisaient une sorte d’expo- 
sition rétrospective) soient fiers de leur victoire, rien de plus natu- 
rel et de plus légitime. Mais de quels yeux ils doivent regarder leurs 
collaborateurs, les statuaires, ces chevaliers à la triste figure! Comme 
ils doivent comprendre aujourd’hui l’irrémédiable défaut et l'irrépa- 
rable faiblesse d’un Salon d’où sont à peu près absents ceux qui seuls, 
à l'heure présente, maintiennent dans le monde et consacrent notre 
supériorité artistique! Voilà, pour la réconciliation prochaine, un 
solide considérant. 

En voici un autre, non moins décisif. ‘Il est impossible que la 
Société des artistes ne sente pas que le Salon des Champs-Élysées, 
malgré ses 2,480 toiles, était presque vide, vide surtout d'œuvres et 
de peintres que nous avons appris à connaître, à admirer, à aimer, dans 
ces mêmes salles où les yeux, involontairement, les cherchaient hier 
encore aux encognures et au centre des cimaises. À ceux-là, on ne 
saurait faire trop d'avances. Et à ceux qui, venus du dehors, grands 
entre les plus grands, ont été si souvent traités par les précédents 
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jurys, et par celui de cette année, avec une rare désinvolture et une 
criante injustice, on ne saurait ménager de trop éclatantes répara- 
tions. 

Mais il faut d’abord que la paix se signe. Puisse-t-elle sortir des 
réflexions que l’on fera, qu’on a déjà faites de part et d'autre! Alors, 
en gage de réconciliation, on demandera à l’un de nos sculpteurs une 
belle médaille commémorative, qui représentera deux femmes : l’une 
quelque peu âgée, au maintien grave, à la figure imposante : et ce 
sera l'Exposition des Champs-Élysées; l’autre, toute jeune, fière et 
modeste à la fois, — fière, car elle pense à ses peintres, modeste, 
parce que le souvenir la hante de sa pauvreté lamentable en sculp- 
ture — : et ce sera l'Exposition du Champ de Mars. Toutes deux, 
souriantes, se tendront la main par-dessus la Seine... Et tout rede- 
viendra pour le mieux dans le meilleur des mondes artistiques. 
C'est la grâce que je souhaite, non aux statuaires qui, s'étant 
abstenus dans cette bagarre malencontreuse, pourraient entonner 
en chœur, s'ils étaient égoistes et s’ils savaient le latin,le Suave 
mari magno de Lucrèce, mais aux peintres, aux critiques, au public. 


MAURICE ALBERT. 
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EXPOSITION RÉTROSPECTIVE DE TOURS 


ONDÉE en 1840, la Société archéologique de Tou- 
raine à eu l’heureuse idée, pour fêter son cin- 
quantenaire, d'organiser cette année-ci une 
exposition rétrospective d'objets d’art et de 
curiosité. Pareille entreprise, en effet, rentrait 
parfaitement dans son rôle et l’on pouvaitcraindre 
seulement que la répétition trop fréquente en 
ces derniers temps de manifestations du même genre, ne vint créer 
quelques difficultés. Les collectionneurs de la région, auxquels appel 
avait été fait en 1873 et en 1881, seraient-ils aussi bien disposés que 
précédemment, et le public, de son côté, si on se bornait à lui mon- 
trer des chosesdéjà vues, ne manifesterait-il pas sa lassitude par 
une demi-abstention? Sous peine d’échouer, il fallait trouver de 
nouveaux éléments d'intérêt et pour cela étendre son cercle d'action. 

La Touraine, incontestablement, figurerait toujours au premier 
rang, car dans cet admirable pays, où les propriétés sont disputées 
par les favorisés de la fortune, il y a pour ainsi dire continuel 
apport d'œuvres remarquables. Les pertes subies — et l’on sait si 
elles ont été grandes depuis quatre ou cinq ans, — deviennent moins 
sensibles; il suffit de savoir diriger ses recherches pour arriver à 
un merveilleux résultat. Néanmoins, dans certaines catégories, si 
l’on s'était borné aux ressources locales, des lacunes eussent été à 
regretter. L’Anjou seul pouvait fournir assez de tapisseries pour 
couvrir les hautes parois de la vieille église, dont le choix s'était 
imposé. Sans le château de Valençay, qui est en Berry, les beaux 
meubles se fussent trouvés en trop petit nombre. Enfin, c'est le 
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Maine qui à fourni la plus belle statue, et le Poitou la plus grande 
partie des émaux. 

Ces objets une fois réunis, il restait à les présenter au public sous 
un aspect agréable, tout en observant, autant que possible, un classe- 
ment scientifique. Les organisateurs, il faut les en féliciter, n'ont pas 
manqué à ce double devoir et c’est avec un plaisir croissant qu'après 
avoir promené ses regards sur un ensemble bien combiné, on exa- 
mine des séries méthodiquement rangées. Mème, parfois, bien qu'il 
y ait un catalogue, chose rare, depuis le premier jour de l'ouverture, 
de brèves indications permettent, par exemple, pour la céramique, 
de s'orienter facilement et le visiteur pressé peut en peu de temps 
donner à ses goûts entière satisfaction. 


I. 


Il y a déjà plusieurs années, visitant à Paris la collection Bligny, 
nous remarquâmes un petit portrait d'enfant au bas duquel était 
écrit en caractères romains : Charles Orlant, dauphin de Charles VIII, 
roy de France, âgé de XX VI mois. La peinture, évidemment, remontait 
au xv° siècle et accusait une main de maitre; mais l'inscription 
paraissait plus moderne et il y avait là un petit problème dont la 
solution nous inquiétait. 

Peu de temps après, M. Eug. Müntz, dont tout le monde connait 
les beaux travaux sur le xv° et le xvi° siècle, publiait son ouvrage 
intitulé : La Renaissance en Italie et en France, à l’époque de Charles VIII. 
Or, à la page 514, il est question d’un portrait d'enfant « portant la 
barette à la française et tenant un chapelet à la main », qui, suivant 
l’Anonyme de Morelli, se voyait, en 1532, à Venise, dans le palais 
de messire Andrea di Oddi'. Entre les deux tableaux, l'identité ne 
pouvait laisser aucun doute, et nous avions retrouvé l’un des plus 
précieux spécimens de l’ancienne peinture française, malheureuse- 
ment enlevé par les Stradiots dans la tente de Charles VIII, lorsque 
le roi, à Fornoue, pour s'assurer la victoire, dut sacrifier ses 
bagages. 

L'inscription, qui n'existait pas primitivement, a dû être ajoutée, 
à Venise, par l'acquéreur du portrait. En tout cas, on ne saurait 


4. « El retratto del fanciullo piecolo bambino con la barelta bianca alla fran- 
zese, sopra la scuffia, e li pater noster in mano. » P. 63. 
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arguer de sa présence pour parler de copie. Quel intérêt eût eu un 
collectionneur à faire reproduire la figure d’un enfant? Le petit 


lIETA, PAR DEFENDENTE DE FERRARI, 


(Tableau exposé par M. Daigremont. — Exposition rétrospective de Tours.) 


prince n'était pas de ceux qui tenaient rang parmi les illustrations 
du temps. En outre la peinture un peu sèche, mais pleine de charme 
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dans sa naïveté, nous reporte au xv° siècle. Il n’est pas jusqu’au 
fond rouge ponceau imité des velours de Gènes, sur lequel se déta- 
chent les carnations légèrement rosées du visage, aussi bien que le 
vêtement entièrement blanc, qui ne rappelle la même époque. Seule- 
ment à quel artiste le roi s’était-il adressé pour reproduire les traits 
de son fils? Nous ne saurions le dire d’une manière certaine. On a 
mis en avant le nom de Jean Perréal qui, en effet, par sa position 
près de Charles VIII, dont il était le peintre ordinaire, eût bien pu 
ètre appelé à un tel honneur. Mais tout moyen de contrôle nous 
manque et il serait aussi téméraire de contester cette attribution que 
d'en prendre la défense. Contentons-nous d'affirmer que l'exposition 
de Tours a pour la première fois placé sous les yeux du public une 
peinture des plus intéressantes à tous égards. Sa véritable place 
serait dans la salle des primitifs français, que l’on s'efforce de consti- 
tuer au Louvre, et nous aimons à espérer que l’on trouvera moyen de 
l’y faire entrer un jour. ; 

Un autre portrait’, de dimensions encore plus petites, mérite 
également d'attirer l'attention. Il pourrait à bon droit, croyons-nous, 
passer pour représenter Claude de France et, dans tous les cas, sa 
date ne saurait être de beaucoup postérieure à l’année 1520. Aussi, 
ne pouvons-nous voir en lui une œuvre de François Clouet, qui était 
alors presque un enfant. En dépit de la mention portée au catalogue 
de la collection Pourtalès, d’où provient ce tableau, nous avons bien 
plus probablement affaire à Jean Clouet, père de François, qualifié 
peintre du roi dès l’année 1516. Mais, quel que soit le nom cherché, 
il n’est pas possible de voir un plus délicieux spécimen de l’art fran- 
çais au xvi° siècle. Le visage d’un blanc un peu mat, qu'encadre une 
chevelure blond ardent, est admirablement modelé. On sent un 
artiste maitre de lui-même et qui n’agit qu’à coup sûr. 

Tout au contraire nous serions tenté de reconnaitre le pinceau de 
François Clouet dans le beau portrait de Jeanne d'Albret avant son 
veuvage, qu'a envoyé le château d’Azay-le-Rideau. Le grand artiste 
qui est mort, on le sait maintenant, en 1572, était alors, vers 1560 
environ, dans la force de son talent, et nous retrouvons non seulement 
le caractère bien personnel qu’il donne à tous ses visages de femme, 
mais encore la passion des détails poussée jusqu’à la minutie, lorsqu'il 
s’agit de reproduire une dentelle ou un bijou. 

Les portraits du xvi* siècle, qui figurent à l'Exposition, sont trop 


4 A M. Alfred Mame. 
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nombreux pour que nous les passions tous en revue. Deux cependant, 
celui du Duc d'Alençon ‘ et celui du Marquis de Brezons ?, certainement 
dus à la même main, méritent au moins une courte mention. Leur 


VIERGE EN MARDBRE DE L'ÉGLISE DE LA COUTURE, AU MANS, PAR GERMAIN PILON. 


(Exposition rétrospective de Tours.) 


auteur qui vivait sous Henri III, met dans sa peinture plus de chaleur 
que les Clouet, tout en apportant autant de fini dans le modelé des car- 
nations. Il serait vraiment bien intéressant de pouvoir lever le voile 
qui couvre le nom de l’homme de talent, obstiné dans la tradition 


1. Au marquis de Biencourt. Ce portrait porte au revers, sur cire rouge, les 
armes de Colbert. 
2. À M. Bonnefons. 
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française, en dépit de l'École de Fontainebleau, jusque sous le 
dernier Valois. 

Nous nous sommes si longtemps attardé sur les primitifs que nous 
n'allons guère plus faire maintenant que citer les œuvres véritable- 
ment remarquables. Tels sont, pour le xvrr° siècle, la Présentation de 
Jésus au Temple, grande toile de Philippe de Champagne qui appartient 
à l’hospice de Saumur, Le Portrait du président Aubry par Largillière 
et deux tableaux de Rigaud, destinés à se faire pendants ?, Jeune 
mari considérant le portrait de sa femme et Veuve considérant le portrait 
de son mari. 

De Troy le Fils ouvre le xvrr siècle avec trois grandes composi- 
tions historiques (l’Enlèvement des Sabines, Coriolan devant Rome et la 
Continence de Scipion) qui témoignent de beaucoup de talent en même 
temps que d’une exécution un peu hâtive. Puis viennent le Repos de 
Vénus par Boucher *, la Danse de Lancret ‘ et surtout le Portrait de 
M" Mercier par Greuze 5. Ce dernier tableau qui, avec raison, est très 
admiré, a plus de chaleur qu’on n’en trouve d'ordinaire dans les œuvres 
du maitre. Quant à la grâce, un peu bourgeoise mais néanmoins 
pleine de charme, elle se fait partout sentir dans ce visage langou- 
reux où brille l'éclat de la jeunesse. 

Nous ne parlerons que pour mémoire de deux tableaux de J.-F. 
Millet ° (Paysanne observant un vol d'oies et Paysanne donnant à manger 
à ses volailles), car ils ont été gravés, il y a déjà plusieurs années. De 
même le beau Portrait de la duchesse de Dino, par Gérard, qui a 
figuré, à Paris, à l'Exposition des portraits du siècle, a depuis 
longtemps emporté les suffrages de tous les amateurs qui vantent 
en lui une extraordinaire vigueur de coloris. 

Vasari, si nous ne nous trompons, ne prononce mème pas le nom 
de Defendente de Ferrari. Cependant le peintre de Chivasso, en Pié- 
mont, est loin de mériter un pareil oubli, ainsi qu’on peut le voir par 
une Vierge de Pitié' entre saint François d'Assise, saint Nicolas de 
Tolentino, saint Bernardin de Sienne et sainte Claire, encore con- 
servée dans son riche encadrement des premières années du xvr° siècle. 
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. À M. de Vonne. 

. Au comte de Beaureceuil. 
. À M. Jamezon. 

. À M. Lefèvre. 

. À Mme Louis Auvray. 

. À M. P. Mame. 

. À M. Daigremont. 
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Il y a sans doute beaucoup de naïveté dans les poses et toutes les 
figures sont quelque peu émaciées, mais la peinture admirablement 
conservée et pleine de fraicheur attire par ses défauts mêmes qui, en 
somme, sont ceux du temps, lorsqu'on n’a pas affaire à un artiste de 
génie. 

Le chef-d'œuvre de l’École italienne, à l'Exposition, est un Por- 
tait de Gonzalve de Cordoue par Titien ‘. Ce tableau, qui provient de 
la galerie des princes de Courlande, à Mittau, a malheureusement 
subi des avaries que l'on s’est efforcé de faire disparaître en multi- 
pliant les couches de vernis. Mais tel que nous le voyons encore, il 
tient une bonne place dans l’œuvre du maitre qui a su donner au 
visage une énergie peu commune, en mème temps qu'il déployait 
dans l'exécution des mains le plus remarquable talent. 

L'Espagne est représentée par une Scène d’inquisition de Goya ?, 
peinture un peu sombre, mais d’une grande énergie et intéressante 
par la bonne entente de la composition. Quant à l'Allemagne, à côté 
d'un délicieux portrait de vieille femme en coiffe blanche, dû au pin- 
ceau d’Holbein le jeune *, elle montre un beau Portrait de Maximi- 
lien [* par Albert Dürer *, acheté à la vente Pourtalès. 

Les peintres hollandais, comme toujours, sont en assez grand 
nombre; mais l’espace nous manque pour faire l'éloge de la Femme 
jouant de la guitare par Terburg, qui provient de la collection Demi- 
doff ”, de la Danse de Satyres, par Gaspard de Lairesse f et d'un Portrait 
de jeune femme, par Théodore de Keyser *. En dépit de toute notre 
bonne volonté, ces chefs-d'œuvres — le mot n’est pas exagéré — 
auront le même sort que certains portraits d’Antonio Moro, Gonzalès 
Coques et Pourbus le Jeune, sur lesquels nous eussions aimé à dis- 
courir. Ilne faut pas se plaindre toutefois que la note, dans la section 
des tableaux, soit ainsi très élevée; cela prouve qu’en province, il y 
a plus de véritables amateurs qu’on ne le croit généralement. 


. Au duc de Valencay. 
. À M. Lefèvre. 

. À M. A. Mame. 
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. À M. Lefèvre. 
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Ici même, il y a quatre ans ‘, nous avons publié l'acte de naissance 
d’une vierge en marbre blanc, appartenant à l’église de la Couture, 
au Mans. Par une exception bien rare, le conseil de fabrique a 
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BUSTE D’HOMME EN TERRE CUITE (ÉCOLE DE TOURAINE, XVI SIÈCLE). 


(Exposé par M. Mélizier. — Exposition rétrospective de Tours.) 


autorisé le déplacement de cette œuvre authentique de Germain 
Pilon, qui gagnera beaucoup à être plus connue. Du reste, les carac- 
tères de la sculpture viennent pleinement confirmer les renseigne- 
ments fournis par une pièce d'archives et l’on retrouve tout à la fois, 
comme dans les autres statues du maitre, les plis cassés des vête- 
ments, la trop grande longueur des doigts et les coups de trépan 
donnés dans les mèches frisottantes de la chevelure. 

À côté et comme pour entourer cette belle Vierge qui, par sa 
tendance au naturalisme ouvre à l’art un nouvel horizon, figure 
toute une série de bustes en terre cuite, en marbre, en bronze, éche- 
lonnés de la seconde moitié du xv° siècle aux dernières années du 
xvie, et tous plus remarquables les uns que les autres. Le premier 


1. Gaxelte des Beaux-Arts, 1886, t. XXXIII, p. 308. 
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en date, qui très certainement est florentin, a été découvert par nous, 
il y a une dizaine d'années, dans les greniers du château d'Ussé !. 
C'est une œuvre superbe dont l'exécution peut être fixée vers 
l’année 1475. Le marbre est poli, suivant l'habitude du temps, et, 
chose caractéristique, sur l’écharpe qui coupe le vêtement plissé du 
personnage ainsi représenté, est brodé un vase de fleurs. Nous 


BUSTE DE FEMME EN TERRE CUITE (ÉCOLE DE TOURAINE, XVI SIÈCLE). 


(Exposé par M. Mélizet. — Exposition rétrospective de Tours.) 


sommes donc en présence d’un prince de la maison d’Este : sinon 
du duc de Ferrare lui-même, au moins de quelqu'un des siens. 
Viennent ensuite deux bustes en terre cuite, également coupés à 
mi-corps * qui, après avoir été durant un demi-siècle cachés derrière 
des lierres, ont été rendus tout récemment à la lumière. Ils figurent 
deux bons bourgeois, mari et femme, qui n’ont laissé que ce souvenir 
de leur existence. Ce que nous aimerions le mieux à connaître, du 
reste, c’est le nom du sculpteur, probablement tourangeau, dont le 
talent a dû se former sur place, grâce aux lecons de Michel Colombe. 
La même question se pose surtout à propos d'un admirable buste 
de Louis XIT en bronze * qui, pour la perfection de son exécution, est 
bien fait pour tenter les collectionneurs millionnaires. Bien des gens 
voient en lui une œuvre italienne et, à notre avis, ils n’ont pas tort, 
car sa ressemblance avec la statue à genoux du tombeau de Saint- 


4. Au comte de Blacas. 
2. À M. Mélizet. 
3. À M. Drake del Castillo. 
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Denis est frappante'. Jean Juste qui, après avoir travaillé à Dol sous 
la conduite de son frère Antoine, arriva à Tours dans le courant de 
l’année 1507, eut tout le temps de se préparer à faire le buste du roi, 
mort seulement huit ans plus tard. 

Au point de vue de l’art, le buste, en terre émaillée, qui vient du 
château de Sansac, où durant plus de trois siècles il surmonta la 
porte principale, est bien inférieur au précédent; mais il soulève 
deux problèmes. Le manque de relief, très sensible particulièrement 
au bas du visage, n’indiquerait-il pas la main d’un peintre plutôt 
que celle d'un sculpteur ? Puis, dans quel endroit chez nous émaillait- 
on la terre à cette époque? On a parlé de l'influence de Jérôme Della 
Robbia: la chose est possible, car précisément, en 1529, date du 
buste, l'émailleur italien se trouve figurer pour la première fois dans 
les comptes du château de Madrid. 

Le grand et beau buste en marbre blanc de Samuel Bernard, qui 
rappelle la manière des Coustou *, les deux petits bustes, Jeune homme 
et Jeune fille, dont le bronze a une si chaude patine *, le buste en 
terre cuite du peintre Le Roy, signé : Roland f. an V‘, sont autant 
d'œuvres qui mériteraient de nous arrêter encore longtemps, car la 
sculpture à l'Exposition de Tours, contrairement à ce qui se voit 
d'ordinaire, sur toute la ligne, est presque sans faiblesse. Mais il 
nous faut réserver une place pour d’autres sections qui également 
sont fort bien remplies. 


ITI 


La mode aujourd'hui est aux meubles du xvirr° siècle et toute 
exposition qui ne montrerait pas quelques-uns des chefs-d’œuvre 
exécutés sous Louis XV ou Louis XVI manquerait à tous ses devoirs. 
Aussi ne sommes-nous pas étonné des efforts que l’on a faits, à Tours, 
pour satisfaire le public sur ce point. 

Une commode en laque de Coromandel avec appliques de cuivre 
ciselé ouvre la série 5. Son origine est connue, car elle faisait partie, 


1. Voir l’eau-forte que nous avons donnée dans La Renaissance en France, 
t'011/1p2003; 

2. Au comte de Coubert de Forestier. 

3. À M. R. de Clermont. 

4. A M. Chesnier du Chesne. 

5. A la Préfecture. 
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à Chanteloup, du mobilier du due de Choiseul, d’où il ne s’ensuit pas 
que nous devions, comme date, descendre jusqu'au moment de l'exil 
du ministre, c’est-à-dire jusqu’à 1770. Ce beau meuble existait alors 


BUSTE EN MARBRE DE SAMUEL BERNARD, ATTRIBUÉ À COUSTOU. 


(Exposé par M. le comte de Coubert de Forestier. — Exposition rétrospective de Tours.) 


depuis au moins une vingtaine d'années. A la fin du règne de 
Louis XV appartient au contraire une horloge portée sur sa longue 
gaine en bois de rose, également couverte d’ornements en cuivre 
finement ciselé‘. Turgot, dit-on, fut son premier possesseur; nous n’y 
contredirons pas. Quant au cartonnier prêté par le duc de Valencay, 
nous ne savons pour qui il fut fait tout d’abord. Les cuivres qui ont 
conservé leur dorure première ont une importance extrême, car de 
la base au sommet ils constituent à eux seuls tous les ressauts et 
toutes les moulures. On admire surtout les consoles posées en angle 


1. Au comte de Préval. 
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à la partie inférieure. Rien de plus beau n’est sorti dé l'atelier de 
tiesener au milieu du règne de Louis XVI. 

Avec le cartonnier sont venus des chenets de dimension extra- 
ordinaire qui, suivant la tradition du château, fort admissible du 
reste, auraient été ciselés par Gouthière. En tout cas ils sont dignes 
d'un palais et peut-être pourrait-on en chercher l’origine dans les 
comptes de Versailles ou de Trianon. De même rien de plus fin et de 
plus soigné que le canapé et les deux fauteuils discrètement mis à 
l'ombre du tableau de Greuze. Les fûts en bois doré, absolument 
intacts, présentent une forme riche et peu commune. Nous ne 
croyons pas exagérer en disant que le meuble du même genre vendu 
récemment à Paris un prix presque fabuleux, est loin d’avoir une 
aussi grande valeur. Et la tapisserie qui sort des Gobelins se trouve 
à l'unisson du reste. Les scènes de village qu’elle figure sont com- 
posées avec le goût le plus exquis. 


IV 


Les tapisseries, qui sont nombreuses, appartiennent presque 
exclusivement au xv° et au xvi* siècle. Puisque nous ne pouvons nous 
étendre sur chacune d’elles, ce qui serait pourtant très désirable, 
citons comme devant attirer tout particulièrement l'attention, un 
petit panneau du temps de Charles VII (David et Bethsabée ‘), exécuté 
peut-être à Arras, bien qu’il porteune longue inscription en allemand; 
deux pièces d’une tenture civile figurant sans doute quelque fait de 
l'histoire de la Flandre ou du Hainaut, exécutées sous Charles VIII? ; 
deux pièces de la suite dite du Saint-Sacrement, autrefois à l'abbaye 
du Ronceray à Angers *; trois pièces de la légende de saint Guillaume 
vendues, en 1869, par le curé de Ballan, près Tours ‘; deux pièces de la 
tenture de saint Florent aux armes de Jacques Leroy de Chavigny, 
mort en 1527 *; une pièce de la tenture de saint Saturnin commandée 
en 1526 par le surintendant des finances, Jacques de Beaune- 
Semblançay; quatre pièces de la tenture de saint Pierre, sortant 


1. À M. Petit de Vauzelles. 

2. À M. Boullay. 

3. À M. Siegfried. 

. À M. de Farcy. 

. À l’église Saint-Pierre de Saumur. 
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des ateliers de Tours, ainsi que le fait connaître un document de 1546, 
conservé aux archives de Maine-et-Loire ! ; enfin la grande tapisserie 
du château de Montgeoffroy, en Anjou, qui, sans reproduire exacte- 
ment aucun des sept cartons commandés à Vermayen par Charles- 
Quint, à la suite de son expédition de Tunis, fait de larges emprunts 
à deux d’entre eux. Le cardinal de Granvelle, dont les armes se 
voient à la partie supérieure, a seulement voulu avoir un souvenir 
de ce qui s'était passé sur la côte africaine. Du reste, l’œuvre sort 
également de l'atelier de Guillaume de Pannemaker, à Bruxelles, 
ainsi que nous l’apprend la lettre suivante, datée du 5 juin 1566 : 
« Je suis seur que Pannemaker ne délivrera la tapisserie s'il n’est 
paié, et il at grande raison, aiant tant de temps attendu son paiement. 
Votre pièce de Thunes sera achevée pour la fin du mois, mais il faut 
que ordonnez à M. Viron de paier, car il n’at donné que IT° florins, 
et la pièce coûtera en tout VII XX florins. » Papiers du cardinal 
Granvelle dans les Documents inédits sur l'Histoire de France. 


1 


Il resterait encore à parler, dans différentes sections, telles que 
celles de l’émaillerie, de l’orfévrerie, de la céramique, des armes, etc., 
de plusieurs objets du plus haut intérêt. Mais l’espace pour cela fait 
défaut et c’est tout au plus si, en finissant, nous pouvons signaler une 
superbe intaille antique en cristal de roche, représentant Diane 
Tautopole, trouvée dans un tombeau en même temps qu'un groupe en 
ambre des plus curieux, à la fin du siècle dernier; un Christ émaillé 
du xu° siècle, imité de Saint-Voult de Lucques, sans analogue 
jusqu'ici dans les collections; une Crucifixion de Pénicaud III, d'une 
rare perfection de couleur et de dessin: une dague enfin, du type 
appelé vulgairement langue de bœuf, qui porte les armes et la devise 
de François de Gonzague, marquis de Mantoue. Cette dernière pièce, 
œuvre, semble-t-il, du célèbre armurier-graveur Hercule de Pesaro, 
serait à elle seule la gloire d’un musée, et nous ne saurions mieux 
faire que de clore sur elle ce long compte rendu. 


LÉON PALUSTRE. 


1. A l'église Saint-Pierre de Saumur. 
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REVUE MUSICALE 


Théâtre de l’Odéon : Béatrice et Bénédict, opéra-comique en 2 actes, paroles et musique 
de Berlioz. — Théâtre de l'Opéra : Zaire, opéra en 2 actes, paroles de MM. Édouard 
Blau et Louis Besson, musique de M. Véronge de la Nux; Le Réve, ballet en 2 actes, 
de M. Édouard Blau, musique de M. Léon Gastinel. — Théâtre de l’Opéra-Comique : 
La Basoche, opéra-comique en 3 actes, paroles de M. Albert Carré, musique de M. André 
Messager. — Hippodrome : Jeanne d'Arc, légende mimée, musique de M. Ch. Widor. 


Berlioz avait 59 ans quand il composa Béatrice et Bénédict : il était le 
maître à la fois acclamé et conspué de chefs-d’œuvres tels que Roméo et la 
Damnation de Faust; ses Troyens venaient d’être reçus, en principe, à l'Opéra. 
L'idée d'écrire « un opéra italien fort gai ! », — ce sont ses expressions — 
sur la comédie de Shakespeare : Beaucoup de bruit pour rien, lui avait déjà 
passé par la tête, trente ans auparavant; il résolut de la mettre à exécution 
quand Benazet, l'impresario célèbre de Bade, lui demanda un ouvrage de 
demi-caractère pour l'inauguration du nouveau théâtre de cette ville. La 
première représentation eut lieu le 9 août 1862. Un instant le maitre put 
espérer que son ouvrage passerait directement de Bade à l’Opéra-Comique 
de Paris et, dans ce but, il se préoccupa de donner plus d'importance à la par- 
tition en introduisant au dernier acte un trio nouveau et un grand ensemble 
vocal. Mais son espérance fut vaine; il connut une fois de plus ces succès sans 
lendemain qui énervent un artiste et le découragent autant qu'une défaite. 

Pour composer le scénario de Béatrice et Bénédict, Berlioz s’est borné à 
faire quelques emprunts à la comédie de Shakespeare; il n’a retenu que 
l’aimable conte des deux amants qui se querellent sans cesse, jusqu’au jour 
où leurs véritables sentiments sont dévoilés par la ruse innocente qu'imagine 
le couple heureux et si bien d’accord de Héro et de Claudio. Le reste est de lui; 
il a surchargé, inutilement à notre avis, ce léger canevas de hors-d'œuvre 
où la personnalité du musicien aigri par la lutte se répand en railleries contre 
ses ennemis imaginaires ou réels : les chefs d’orchestre, les choristes et les 
professeurs de fugue. L'intervention du maître de chapelle Somarone (en 
français : bête de somme), toute plaisante qu’elle soit, détonne un peu dans 
le milieu de féerie où se déroule le gracieux badinage de Shakspeare, et lui 
enlève de cette unité qui est si nécessaire aux ouvrages de théâtre. 

Quant à l’œuvre musicale, nous ne comprenons guère le jugement sévère 
qu’a porté sur elle une bonne partie de la presse. Berlioz accablé de fatigue 
et d’ennuis, aux prises avec une de ces amours de tête qui le rendaient si 
malheureux, au lendemain même d’un double veuvage qui l’avait accablé, 


4. Hector Berlioz, sa vie et ses œuvres, par Adolphe Jullien. 
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quoique l’un d’eux au moins semblât devoir lui apporter quelque soulage- 
ment, Berlioz a voulu s’amuser un instant et prouver que le bruit n’était pas 
l'élément indispensable de son art. Cette preuve, il l'avait faite vingt fois 
déjà, mais on ne voulait pas le croire. 

Les pontifes de l'ennui lui reprochent d’avoir enveloppé son rire de 
formes vieillies et de mentir comme compositeur à toutes ses affirmations de 
polémiste. Pour un peu on lui opposerait le Patere legem quam ipse fecisti… 
Les disparates dans l’œuvre de Berlioz nous touchent peu et nous voulons 
oublier ses écrits; son opéra de Béatrice est seul en cause : c’est de lui seul 
que nous devons nous occuper. Et, d’ailleurs, les modèles dont il s'inspire 
sont-ils si méprisables? on les nomme Gluck et Mozart. Les emprunts de 
Berlioz ne vont pas au delà de certaines tournures qui appartiennent évidem- 
ment à d’autres que lui, mais il a su en rafraichir la coupe un peu surannée 
par des agréments d'orchestre dont l'invention lui appartient en propre. 
Quant aux idées, on ne lui reprochera pas de les avoir prises à personne. 
Certes, elles n’ont pas la spontanéité de jet, la gaîté franche et simple qu'il 
a cru y mettre; les artistes de sa valeur ne savent pas s’abandonner complè- 
tement à leur verve; il faut qu’ils la raisonnent et qu'ils la fassent passer 
par l’étamine d’un art dont ils sont à la fois les maîtres et les esclaves. 

Berlioz, le plus intellectuel de tous les maîtres, s’est fait ainsi un tort 
considérable dans l'esprit des masses, mais nous ne comprendrons jamais 
qu’il wait pas pour défenseurs ceux-là précisément qui attachent tant d’im- 
portance aux recherches de la facture. Son opéra de Béatrice et Bénédicl 
nous semble, au point de vue de la technique, une œuvre exquise. Ce n’est 
pas heureusement le seul mérite de la partition. A l'étudier de près — et il 
suffit de l'avoir entendue deux fois pour la bien connaître — on s'aperçoit 
qu’elle abonde en motifs gracieux exprimant avec autant de justesse que 
d'élégance les sentiments en cause. C’est à peine si dans cette œuvre qui 
comprend quinze morceaux, nous compterions deux ou trois pages qui nous 
semblent mal venues; partout ailleurs, l'effort, si effort il y a, n’est jamais 
stérile ; la musique dit bien ce qu’elle veut dire dans un style un peu raffiné, 
nous l’accordons, mais ce style est l'essence même du génie de Berlioz; il lui 
doit d’être ce qu'il est, un musicien original, unique en son genre et, au 
demeurant, l'artiste le plus haut placé de l'École de musique française. 
Toutes ces considérations auraient dù, ce me semble, inspirer une certaine 
réserve aux premiers auditeurs de Béatrice; j'en sais qui regrettent d'avoir 
porté un jugement trop hâtif, ils ont dû faire amende honorable, l'œuvre 
les ayant conquis dès la seconde audition. Avec le public, le grand public, 
le succès n’a fait que s’accentuer à chaque représentation. 

Ce n’est pas la première fois, du reste, que le jugement du « Tout Paris » 
des premières se voit infirmé par la foule. Les gens du bel air sont trop 
occupés d'eux-mêmes dans ces solennités, pour prêter toute lattention 
désirable à une œuvre d’art intime et discret qui ne s'impose par aucune 
prétention dramatique. Nous ne leur devons pas moins des remerciments, 
nous qui aimons la musique pour elle-même, car sans eux, sans leur empres- 
sement à répondre à l'initiative intelligente et généreuse prise par M°° la 
comtesse Greffülhe, il est probable que nous n’aurions jamais goûté le plaisir 
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délicat d'entendre Béatrice et Bénédict. C'est, quoi qu’on ait pu croire dès 
l’abord, un excellent début pour la Société des grandes auditions musicales ; 
elle doit persévérer dans son œuvre, toute de dévouement à l’art et surtout 
à l’art français, dût-elle affronter de nouveau la colère de certains écrivains 
qui font à la fois de la critique et de la musique et dont l'intérêt n’est peut- 
être pas de voir mettre à la scène des œuvres autres que les leurs. 

De tous les morceaux de Béatrice et Bénédict, le seul connu, avant la 
représentation, est le nocturne à deux voix que chantent à la fin du premier 
acte Héro et sa confidente Ursule : nous avons là un pur chef-d'œuvre, Part 
des sons n’a rien produit qui l'emporte par la suavité des accents et l’expres- 
sion mélancolique. Berlioz, qui passe pour avoir été toute sa vie brouillé 
avec la mélodie, a produit ainsi plusieurs tableaux d’une inimitable poésie 
et d’une extraordinaire vérité topique dans le caractère de l'expression. Tels, 
la scène des sylphes dans la Damnation, l'air du récitant de l'Enfance du 
Christ, la Mort d'Ophélie, la Captive… 

Le chœur d'entrée, la fugue du maestro Somarone, qui n’a pas du tout le 
caractère grotesque que Berlioz croit lui avoir donné, et n'en est pas moins 
fort agréable à entendre, le chant d’'Hyménée, la marche nuptiale, magni- 
fique ensemble vocal à la fin de l’ouvrage, voilà pour les grosses pièces 
de la partition; nous ne voyons guère ce qu’on pourrait trouver à reprendre 
dans ces morceaux; tous sont d’une belle sonorité, bien en scène, et d’une 
expression dramatique en rapport avec la situation. On a beaucoup apprécié 
le trio pour voix de femmes ajouté par Berlioz après les représentations de 
Bade, l’air d'entrée de Héro et celui de Béatrice, sans en excepter les voca- 
lises à l'italienne qui les terminent. Ces fioritures ne nous gènent nullement 
quand elles sont bien écrites et bien chantées : la voix serait-elle donc le 
seul instrument à qui l’on doive interdire de faire étalage de virtuosité? Les 
anciens se montraient moins sévères et ils n’ont pas eu à s’en repentir; le 
succès des chanteurs n’a jamais fait de tort à leurs ouvrages. 

Il y a de la gaieté, une réelle gaieté, dans la chanson à boire de Soma- 
rone, reprise par les chœurs; de l’esprit et infiniment d’élégance dans le 
rondo de Bénédict et le trio des hommes, quoique celui-ci n’aille pas sans une 
certaine lourdeur... Enfin, l'art est partout dans cet ouvrage, ingénieux tou- 
jours et souvent inspiré. Peut-on demander davantage à une œuvre de 
demi-caractère ? 

Nous n'avons que des éloges à faire au sujet de la mise en scène et de 
l'orchestre. Il nous semble cependant que M. Lamoureux a trop ralenti cer- 
tains mouvements; de plus, par l’abus du pianissimo, il nous a quelque peu 
gâté cette merveilleuse conclusion du nocturne où les trémolos des instru- 
ments à cordes semblent des palpitations d’ailes invisibles sous ces ombrages 
hantés par les muses de Sicile. Par contre, nous devons à l'éminent chef 
d'orchestre l’ensemble parfait, l’irréprochable correction de l’exécution. 
Sauf quelques changements sans importance, sacrifices faits à la voix des 
solistes, l'œuvre a été exécutée d’un bout à l’autre telle qu'elle est écrite. 
MMnes Bilbaut-Vauchelet, Levasseur et Landi, M. Engel ont tenu leurs parties 
en excellents musiciens; nous avons rarement à faire ce compliment à des 
chanteurs; pour ne pas le gâter, nous nous abstiendrons des critiques de 
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détail que la voix ou le talent de chacun pourrait motiver. En résumé, tout 
le monde, au théâtre de l’Odéon, a vaillamment défendu l’œuvre de Berlioz : 
il est fort regrettable qu’elle ait disparu de l’affiche après la sixième audi- 
tion, car, nous le répétons, la faveur du public lui semblait acquise. 


Zaïre, la meilleure des tragédies de Voltaire, ce qui n’est pas beaucoup 
dire, vient d'être remaniée et transcrite en vers d'opéra ; elle ne gagne pas 
au change. Il n’y a pas lieu cependant de crier au sacrilège ; la gloire de 
Voltaire n’est nullement entamée par cette mutilation; sa mémoire a 
d’autres défenses plus sérieuses que les musiciens non plus que les critiques 
littéraires ne parviendront pas à lui enlever. Et nous n’en voulons pas à 
MM. Édouard Blau et Louis Besson préposés à l’accommodation de Ja tragédie 
en opéra ; on leur demande de condenser en deux actes un gros drame qui 
se termine par un assassinat et un suicide, c’est une besogne dont les plus 
habiles gens de théâtre ne parviendraient pas à triompher. Le public n’a pas 
le temps de s'intéresser à une action tragique si rapidement conduite. La 
tâche du musicien était tout aussi difficile à remplir, quoique la musique 
soit, de nature, plus immédiatement expressive que le drame parlé ; imagine- 
t-on la scène finale d’Othello venant après quelques mesures d’exposition ? 
c’est cependant un tour de force de ce genre qu’a dù accomplir le compositeur 
de Zaïre : on lui a dit : « Ad eventum festina ou tu ne seras pas joué. » Il a 
préféré être joué, et tous les prix de Rome, ses confrères, se seraient bien 
gardés de faire les renchéris en pareille circonstance, car c’est pour eux un 
honneur bien rare d’être admis à se produire sur notre première scène 
lyrique. Tous les deux ans, l’Académie des beaux-arts présente au ministre 
une liste de six lauréats du grand prix et le ministre choisit celui qui lui 
paraît avoir des aptitudes pour le théâtre. Les portes de l'Opéra sont virtuel- 
lement ouvertes à l’heureux élu; il lui reste à les franchir et ce n’est pas com- 
mode, à en juger par toutes les difficultés que la direction du théâtre sème 
sur son passage. La presse s’est faite l'écho des doléances de M. Véronge de 
la Nux à ce sujet, nous n’y reviendrons pas; au surplus est-il aujourd'hui 
amplement dédommagé de ses peines, puisque Zaïre a réussi. 

La personnalité du jeune compositeur est encore bien indécise, mais ils 
sont rares les compositeurs qui s'affirment dans un premier ouvrage et puis 
cette affirmation n’est pas toujours un gage pour l’avenir. Les auteurs de 
Marie-Madeleine et du Tasse ont été acclamés dans ces œuvres de leur début. 
Ne nous a-t-il pas fallu beaucoup rabattre des espérances qu'elles nous 
avaient fait concevoir ? M. Véronge de la Nux nous semble bien engagé : 
c’est beaucoup. Il écrit avec soin, comme il convient à notre époque, et 
s’il essaye d'éviter les formules d’autrefois, il n’a pas les mêmes répu- 
gnances pour les qualités de grâce, de charme et de netteté dans l'expression 
que ces vieilles formules mettaient si bien en relief, c'est, en un mot, un 
compositeur qui croit à la vertu de la mélodie. Qu'il soit le bienvenu! 

On a beaucoup apprécié le sentiment poétique de nuance délicatement 
attendrie que l’on retrouve dans presque tous les morceaux chantés par 
M'° Eames, qui remplit le rèle de Zaïre avec beaucoup de talent. Le compo- 
siteur a rencontré l'interprète qu’il lui fallait. Disons cependant à cette jeune 
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cantatrice que sa voix, exquise dans la demi-teinte, perd de son charme et 
de sa justesse toutes les fois qu’elle recherche les effets dramatiques. 
M. Escalaïs, au contraire, brille surtout dans les passages qui demandent 
de l’énergie; le compositeur ne les lui a pas ménagés; tout le rôle de Lusi- 
gnan est écrit dans les cordes hautes du ténor, il contient d'excellentes 
parties ; aussi le chanteur ne se démène-t-il pas en pure perte. 

M. Delmas, basse chantante de belle voix et de belle prestance, s’est taillé 
un succès dans le rôle d'Orosmane. On a beaucoup applaudi son duo avec 
Zaïre. 


Tout ce qui n’est pas toi s’efface de ma mémoire 


et une invocation à la nuit, de grande tournure. La mort de Zaïre a inspiré 
au compositeur les accents les plus pathétiques de son ouvrage : l’effet produit 
en serait plus grand encore si la scène était moins développée. On dit que la 
partition de M. Véronge de la Nux a dû subir bien des métamorphoses avant 
de trouver grâce devant les directeurs du théâtre; il y avait peut-être une 
petite coupure de plus à pratiquer-en cet endroit. L'effet produit, il est 
souvent de bonne politique de baisser la toile. Meyerbeer le savait et c’est 
pourquoi il a consenti à supprimer le bal de la reine de Navarre qui suivait 
le grand duo du quatrième acte des Huguenots. 

En même temps que Zaïre, on peut voir et entendre à l'Opéra un ballet 
dont la musique est également d’un pensionnaire de Rome. Moins heureux 
que M. Véronge de la Nux, l’auteur du Rêve, a attendu son tour pendant 
près d'un demi-siècle; il nous est difficile de lui appliquer l’épithète con- 
sacrée de « jeune compositeur ». Prix de Rome en 1846, M. Léon Gastinel 
est à peine connu, quoiqu'il ait réussi à faire jouer divers opérettes et 
opéras-comiques. Son début à l'Opéra prouve cependant qu'il est doué d’un 
talent facile et agréable, dont il eût pu faire un emploi fructueux si la 
carrière musicale était une carrière. En fait de profession artistique, il n’y 
a que la peinture qui fasse à peu près vivre son homme sans grande dépense 
d’effort ou de talent. C’est un fait regrettable, mais il n’est au pouvoir de 
personne d'y rien changer. 

Le livret du Réve est de M. Édouard Blau, déjà nommé, et la chorégra- 
phie de M. Hansen. Je serais fort embarrassé de dire exactement de quoi il 
s’agit dans ces deux actes; je ne suis pas encore parvenu à distinguer un 
ballet d’un autre ballet. Toujours est-il qu'on voit défiler de gracieux 
costumes au milieu de jolis décors : amoureux poursuit son amoureuse 
qui semble fort coquette et les choses tourneraient mal si une bonne fée 
n’intervenait pour amener un dénouement conforme aux exigences de la 
morale : elle s’y prend fort adroitement, en montrant dans un rêve à la 
jeune Daïla les dangers auxquels l’expose sa légèreté. La scène se passe au 
Japon; nous ne nous prononcerons pas, et pour cause d’incompétence, sur 
le degré d’exactitude que peuvent présenter les costumes et le mobilier. 
Le musicien n’a pas cherché, que je sache, à introduire des motifs japonais 
dans sa partition : it s'est contenté de suivre l’action pas à pas et de traduire 
en langage musical courant les faits et gestes des personnages, sans se 
préoccuper de leur origine exotique. 
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Le Réve est l’occasion d’un nouveau triomphe pour M'- Mauri; à côté d'elle, 
on applaudit MM. Vasquez et Pluque, Mes Invernizzi et Torri. L'Opéra 
reste toujours un remarquable théâtre de ballets; c’est incontestable; nous 
regrettons de ne pouvoir ajouter qu’il remplit avec la même distinction la 
seconde partie de sa tâche, qui est, de beaucoup, la plus importante. 


Nous pensons depuis longtemps, et nous avons écrit, que de tous les 
musiciens de l’École française actuelle, M. Messager semble être le plus apte 
à recueillir la succession en déshérence des maitres de l’opéra-comique. Le 
succès de la Basoche nous donne raison et nous sommes particulièrement heu- 
reux de cette consécration nouvelle que vient d’obtenir le « genre national », 
cet aimable genre dont on plaisante si volontiers depuis quelque temps. 

La pièce due à M. Albert Carré est fort amusante, mais elle ne gagnerait 
pas à être contée; c'est une succession ininterrompue d’imbroglios souvent 
un peu lestes et plus appropriés au genre de l’opérette. L’auteur se débrouille, 
d’ailleurs, avec tant d’adresse dans les fils qu’il a tendus que les puristes 
de l’Opéra-Comique, s’il en est, sont désarmés par le rire. M. Messager s’est 
bien gardé d’imiter le débraillé de son collaborateur ; il a tenu à se présenter 
dans une tenue plus digne du « genre national ». Son succès a.été grand. 
Chaque soir on redemande la plupart des morceaux (il y en a dix-neuf), qui 
composent celte aimable partition de la Basoche. Depuis l'Amour médecin de 
M. Poise, il ne nous était jamais arrivé de nous trouver à pareille fête. Et 
nous avons constaté, avec plaisir, que nous n'étions pas seuls à goûter le 
charme d’une musique fine, élégante, abondante en idées mélodiques d'un 
tour facile et qui s'accommode parfaitement de toutes les parures de 
l’orchestration pourvu qu’on y mette du goût et de la discrétion. 

M. Fugère, l’un des meilleurs chanteurs et des plus fins comédiens que 
nous ayons à Paris, remporte un succès considérable dans le rôle du duc 
de Longueville, époux de Marie d’Angleterre, par procuration et pour le 
compte du bon roi Louis XII. Le baryton, M. Soulacroix, en Clément Marot, 
roi de la basoche, n’a pas été moins heureux : un duo d'amour très vibrant 
avec M'ie Molé Truffer, lui a valu une longue ovation. Enfin les autres rôles 
sont très bien tenus par M° Landouzy, MM. Barnolt et Carbonne. L'Opéra- 
Comique tient un succès : l’affluence du public n'est pas moins grande au 
théâtre de la place du Châtelet qu’elle ne leût été à celui de la place 
Boïeldieu. Ceci prouve clairement que l’avenir de notre seconde scène 
lyrique ne dépend nullement de la reconstruction du théâtre incendié. 


P.-S. Signe des temps : après l’Odéon, c'est à l'Hippodrome qu'il faut 
aller pour recueillir des impressions nouvelles en matière d’art; ici une 
œuvre méconnue du passé, là une heureuse tentative de rajeunissement 
dans le domaine lyrique. La Jeanne d'Arc que viennent de nous donner 
M. Berthier et son intelligent directeur M. Houcke, comptera parmi les 
spectacles les plus impressionnants de l’époque. La musique que M. Widor 
a écrite sur cette légende mimée est digne du sujet : nous parlerons plus 
longuement de cette belle représentation dans la Chronique des arts. 


ALFRED DE LOSTALOT. 


LE MOUVEMENT DES ARTS 


EN 


ALLEMAGNE ET EN ANGLETERRE 


Les Expositions de Londres : la Royal Academy, la Grosvenor Gallery, la New Gallery, 
la New english Art Club, les Expositions particulières. — Botticelli et ses contempo- 
rains à Florence. — Cosimo Tura et l’École de Ferrare. — Le Château de Rheinsberg 
et les Arts en Prusse sous Frédéric le Grand. 


‘ADMIRATION irréfléchie de la peinture anglaise est une des formes les 
plus singulières de l’anglomanie dont nous sommes atteints, en France, 
depuis une vingtaine d'années. Car nous avons beau croire que nous 
aimons les Russes, et lire les romans russes, et entendre la musique 
russe, et remplacer dans nos ménages les théières d'autrefois par de fantai- 
sistes samovars, en réalité ce sont les mœurs anglaises que nous travaillons 
sans cesse à nous approprier; et la sympathie que nous éprouvons pour les 
peintres anglais contemporains me paraît provenir en partie du même sen- 
timent qui nous fait aimer « priori les tailleurs et les chapeliers anglais. Bien 
peu de nos dilettantes ont vu une peinture préraphaëélite : mais tous aiment et 
vénèérent de confiance une école qui a un nom si charmant, et qui, étant anglaise, 
doit être si subtile et si distinguée! On se rappelle le triomphe de la section anglaise 
à l'Exposition universelle de 1878. L'année dernière encore, c’est dans les salles 
anglaises que se pressait le beau monde; les délicats ne voulaient pas entendre 
parler d’autre chose; à peine si le gracieux pavillon des Pastellistes était aussi 
apprécié. Et le meilleur est que, de l'avis de tous, les Anglais ne nous avaient envoyé 
là que des spécimens sans importance. Ah! si l’on avait pu voir les chefs-d’œuvre 


qu'ils gardaient pour eux! 

J'avais eu plusieurs fois l'occasion de visiter les Salons de Londres, et il fallait 
que mon admiration de la peinture anglaise fût bien forte pour résister à ces visites. 
Mais cette fois j'ai voulu en avoir le cœur net : j'ai vu et revu l'Exposition de la 
Royal Academy et celle de la Grosvenor Gallery, et celle de la New Gallery, et 
celle du New English Art Club, et les expositions particulières. Les délicats me 
mépriseront, mais je dois leur avouer que ces expositions m'ont paru médiocres, 
très inférieures non seulement à notre Salon des Champs-Élysées et au Salon du 
Champ de Mars, mais même aux Salons annuels de Munich et de Berlin. Je n'y ai 
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guère aperçu ni des maîtres vraiment originaux, ni même beaucoup d'habiles 
artisans, ayant le sentiment de la peinture et une technique un peu assurée. Désor- 
mais je pourrai bien croire à la supériorité des chemisiers anglais, mais pour leurs 
peintres, j'aurai grand’peine à ne pas me méfier. 

On peut diviser les peintres anglais contemporains en trois catégories : les 
peintres d’allégorie (la plupart à l’occasion portraitistes), les peintres de paysage 
et les peintres de genre. 

De ces trois catégories, la plus nationale est à beaucoup près la première. Le 
goût des peintres anglais pour l’allégorie date de loin, et s’est toujours maintenu 
sous les transformations successives des styles. Ce n'est pas sans raison que les 
Anglais ont accueilli avec enthousiasme, au xvrne siècle, l'extravagant Suisse Fuseli, 
et, plus tard, mis le non moins extravagant Blake au rang de leurs grands hommes. 
Ils aiment, quoi qu'ils en aient, la littérature dans la peinture. Peut-être s’imagi- 
nent-ils ressembler en cela aux Florentins de la Renaissance, dont ils ont tous le 
culte : mais il est bien certain que leurs préraphaélites, par exemple, se servent 
des formes florentines exactement aux mêmes fins symbolistes et littéraires où 
Fuseli et Blake faisaient servir les formes solides et mouvementées de Michel-Ange. 
Aussi est-ce à ce genre allégorique que s'emploient les peintres les plus célèbres de 
l'Angleterre contemporaine. Les uns, n'ayant jamais su dessiner ni peindre, ne se 
sont jamais souciés de l'apprendre. D’autres paraissent avoir élé au début de fort 
habiles hommes, mais soit que la préoccupation des symboles leur ait fait oublier 
leur métier, soit que, la gloire une fois venue, ils l’aient oublié à force de multi- 
plier les besognes, ils sont aujourd'hui aussi incapables de représenter un symbole 
d'une réelle beauté que de dessiner correctement une figure ou de bien fondre 
leurs couleurs. 

Il n’est pas douteux que le vénérable président de la Royal Academy, Sir Fre- 
deric Leighton, a jadis connu à fond son métier de peintre : mais les trois tableaux 
qu'il a exposés cetle année prouvent assurément qu'il n’en a aujourd'hui qu'une 
assez faible idée. Le dessin est mou, le modelé banal, le coloris fâcheusement criard 
dans ces trois figures de femmes, Psyché au bain, la Solitude et la Poëétesse tragique. 
Je vois bien que Sir Leighton est tourmenté d’un idéal de grâce pure et un peu 
froide, et qu'il entend tout sacrifier, l'expression et le mouvement, à l'élégance 
des lignes; mais encore faut-il que ces lignes aient une raison d’être, et que leur 
élégance s’appuie sur une observation sérieuse de la réalité. 

Le cas de M. Poynter est encore plus triste. Celui-là aussi, je le sens épris de 
la pure beauté; mais jamais feu Boulanger, qui ne passait pas pour un délicat, n’a 
peint un pelit modèle italien de la place Jussieu avec des contours, une expression, 
un ton de chair plus poneifs et un coloris plus discordant que M. Poynter a peint 
son Enfant assis sur les degrés du temple. Et cet enfant est un chef-d'œuvre auprès 
d'un second tableau, une jeune fille portant un panier de fleurs, peinture d’un 
métier si gauche et d’un effet de sensualité si banal que pas un de nos peintres 
ne consentirait à l'avoir faite. 

Sir John Millais a prouvé à plus d’une reprise qu'il savait peindre, et qu'à 
défaut d'un art très personnel, il avait la science et le métier. Comment expliquer 
que cet artiste éminent en soit venu à exécuter des portraits aussi médiocres que 
ceux qu'il a exposés cette année, et des paysages aussi déplaisants? Le portrait de 
M. Gladstone et son petit-fils, à la Royal Academy, et le portrait d'un Petit garçon, 
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à la Grosvenor Gallery, sont des œuvres froides et sans expression où j'ai vaine- 
ment cherché un détail qui soit d’un maître. Quant aux deux paysages, je préfère 
n'en point parler : peut-être aurait-il mieux valu pour M. Millais ne pas devenir si 
célèbre et ne pas fatiguer son talent à peindre des réclames pour les marchands 
de savon. 

La gloire, d'ailleurs, ne semble pas avoir été plus favorable au talent de M. Alma- 
Tadema. Ce peintre a loujours pratiqué un art froid et convenu : mais il avait autre- 
fois un réel sentiment de la beauté des formes et plusieurs de ses scènes antiques, 
à défaut d'émolion, séduisaient par une harmonie savante de contours délicats et 
de fraîches couleurs. Aujourd'hui la peinture de M. Alma-Tadema est devenue un 
mélange assez banal de Fortuny et de Meissonier. Qu'il peigne des intérieurs ou 
des vues de jardins, des scènes antiques ou modernes, ce sont les mêmes figures 
d'une élégance banale et le même rendu minutieux des mêmes accessoires, et les 
mêmes couleurs chatoyantes gauchement contrastées. Seul un portrait d'homme, 
le portrait du Peintre Waterlow à la Royal Academy, conserve la trace de l’habi- 
leté ancienne, en y ajoutant même quelque chose de plus libre et de plus vivant. 

La manière de M. Alma-Tadema est une de celles que les jeunes peintres anglais 
initent le plus volontiers : mais personne ne l’imite avec autant de bonheur que 
la fille et la femme du maître. Me Alma-Tadema a même exposé à la New Galery 
une Partie de volant, qui joint à la grâce exquise de son dessin et au fondu de 
ses nuances claires un sentiment délicieux de naïve gaïité. 

M. Watts est à coup sûr le plus intéressant parmi les martyrs de l’allégorie. 
Non seulement il a élé au début un peintre habile et savant, mais il a eu quelque 
lemps une réelle originalité. Son grand tableau du musée rétrospectif de la 
Royal Academy figure sans trop de désavantage dans une salle où règnent Gior- 
gione, Léonard et Reynolds. Quelques-uns de ses anciens portraits sont fermes, 
sobres, pleins d'expression. Mais la littérature l’a perdu. Il a voulu, à son tour, 
que ses {tableaux fussent intellectuels, et ils ne le sont guère, mais ils ont aussi 
cessé d’être de la peinture. On se rappelle ses nombreux envois de l'exposition 
anglaise du Champ de Mars, en 1889, ces formes allongtes, ces mouvements 
penchés, ce coloris tantôt sombre ct brouillé, tantôt d’un bleu ou d’un rose uni- 
formes. Ce que cela signifiait au point de vue littéraire, je ne l'ai jamais su; j'ai 
discerné çà et là des lignes d’un mouvement très noble ou d'harmonieuses atti- 
tudes; mais l’ensemble était bizarre, prétentieux et plus d'un détail dénotait 
l'oubli du métier. Hélas, c’est bien pis cette année! M. Watts expose un Petit cha- 
peron rouge d'une gaucherie lamentable, une Ariane lourde et mal dessinée, mais 
surtout un tableau qui, à la Royal Academy provoque l'enthousiasme universel, mais 
qui, à Paris, aurait eu un succès de drôlerie. C'est intitulé : Une vie patiente de 
labeur sans récompense, et cela représente, au milieu d'un paysage rudimentaire, 
un vieux cheval debout, dans l'altitude de la méditation. Plus rudimentaire encore 
que le paysage est le dessin du cheval : l'ensemble de l'œuvre a un aspect falot 
comme si l’auteur avait voulu appauvrir à dessein sa manière, et mettre son talent 
au niveau de la misère du sujet. On songe à Cabanel devant les œuvres de sir 
Leighton; devant ce tableau de M. Watts, on comprend combien M. Puvis de 
Chavannes a mis d'art et de vraie émotion et de vraie peinture dans son Pauvre 
pêcheur. 

M. Burne Jones a mieux résisté à la pratique de l’allégorie. C’est qu’aussi bien 
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M. Burne Jones est un peintre, et que pour lui l’allégorie est simplement un 
prétexte à de gracieuses alliances de formes et de tons. De tous les préraphaélites, 
parmi lesquels d’ailleurs il n’est arrivé qu'aux dernières années de l'école, il a été, 
avec M. Millais, le seul qui ait eu le sentiment de son art, le goût de la ligne 
et de la couleur pour elles-mêmes. L'étude des maitres italiens non plus ne lui a 
pas nui : il a su choisir et mélanger très habilement ses imitations, et prendre à 
Botticelli, à Mantegna, à Léonard ce qui convenait à son tempérament particulier. 
Les quatre grands tableaux qu'il a exposés cette année dans une galerie de Bond- 
Street, la Légende de l'églantier, sont peut-être son œuvre la plus caractéristique. 
La Légende de l’églantier, c'est simplement l’histoire de la Belle au Bois dormant : 
le premier tableau représente le jeune chevalier arrivant aux portes du château 
enchanté et y trouvantendormis les gardes et tous ceux qui, avant lui, étaient passés 
par là; dans le second tableau, nous voyons dormir, en conseil solennel, le vieux 
roi et sa cour; dans le troisième, ce sont les suivantes de la princesse que le som- 
meil a surprises à leur travail; enfin le quatrième tableau nous montre la belle 
princesse elle-même gisant immobile, jusqu'à ce que le jeune héros vienne 
rompre le charme et la réveiller. Et, formant dans les quatre tableaux comme une 
sorte de motif conducteur, l'églantier pousse et fleurit, seul continue à vivre parmi 
cette générale suspension de la vie. Chacune des scènes est composée avec beau- 
coup d'art, trop peut-être, et un peu moins d’apprêt n’aurait rien gâté. Les figures 
ont une élégance charmante, mais aussi un peu trop convenue : M. Burne Jones 
aurait bien dû, par exemple, ne pas se contenter, dans chacun des quatre tableaux, 
d'un seul modèle pour les divers personnages Mais l’unique défaut véritable de 
cette belle série, qui est malgré tout l’œuvre d'un maitre, c’est quelque chose de 
sec et de dur dans l'harmonie des couleurs, qui produit une impression d'ensemble 
assez désagréable, malgré l’éclat et la délicatesse de plusieurs des tons pris sépa- 
rément. M. Burne Jones a exposé à la New Gallery un grand nombre de dessins 
et d'esquisses se rapportant à cette série de tableaux : c'est surtout dans ces 
dessins qu'apparaissent sans mélange ses heureuses qualités, et plusieurs de ces 
petites éludes sont des chefs-d'œuvre de modelé. À toutes pourtant, et à la Légende 
de l’églantier et à l’œuvre peint tout entier de M. Burne Jones, nous préférons un 
grand carton pour tapisserie qu'il expose dans une galerie d'Oxford-Street, et où 
il a représenté l'Adoration des Mages : la composition est vraiment simple et belle, 
les figures des Mages, de l’ange qui les conduit, de saint Joseph, ont plus de naturel 
que n’en ont d'ordinaire les figures de M. Burne Jones; et la Vierge assise avec 
l'Enfant sur ses genoux rappelle, par une expression vraiment tendre et ingénue, 
quelques-unes des Vierges les plus touchantes de l’école de Cologne. 

L'influence de M. Burne Jones parait faire plus de ravages encore que celle de 
M. Alma-Tadema parmi les jeunes peintres anglais : la New Gallery, par exemple, 
est remplie de peintures plus ou moins allégoriques, d'une maladresse lamentable, 
et qui dérivent directement de la manière de ce maître subtil. Quant aux autres 
préraphaélites, Rossetti, MM. Madox Brown, Holman Hunt, etc., je n’ai rien vu qui 
fût inspiré d'eux : il semble bien que l’école soit morte, et ce n’est pas moi qui m'en 
affligerai beaucoup. 

M. Burne Jones n’est que membre associé de la Royal Academy : MM. Calderon, 
Faed, Sant, Stone et mainls autres en sont membres en titre, sans que rien, 
dans leurs envois de cette année, ait pu m'expliquer d'où leur est venu cel honneur. 
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En revanche, l’un d’entre eux, sir John Gilbert, paraît avoir eu à cœur de justifier 
enfin sa haute renommée. Il n’a exposé qu'un tableau, un cavalier en armure, 
le casque ceint de lauriers : mais je ne puis dire la sensation de soulagement que 
m'a faite, dans mes visites à la Royal Academy, la vue de celte peinture solide et 
franche, pleine de mouvement, de couleur, de vie, la seule chose entre douze cents 
exposées, qui soit un morceau un peu digne d’un maître. Je dois signaler encore 
pourtant un autre tableau d’une belle facture, une étude de nu de M. Albert 
Moore. M. Moore, comme M. Burne Jones, fait des économies de modèles, et, 
sous prétexte de nous montrer trois femmes assises sur une terrasse, c'est la 
même femme qu'il nous montre dans trois attitudes différentes; mais son dessin 
est ferme et délicat, et une lumière charmante enveloppe ses figures. 

Les paysages sont assez nombreux dans ces divers salons : je n’en ai guère 
trouvé qui eussent grande valeur. Ni M. Henry Moore, ni M. Wyllie, n’ont rien 
exposé d'important. A peine si je puis signaler un Champ de tulipes de 
M. Hitchcock et de robustes Fauves de M. Swan. En général, les paysages des 
Salons anglais ressemblent à ceux de nos Salons. L'influence française y est beau- 
coup plus sensible que dans la peinture d’allégorie : depuis Th. Rousseau jusqu’à 
M. Cazin et jusqu’à M. Monet, nos paysagistes trouvent des imitateurs au delà du 
détroit. 

La peinture de genre anglaise est peut-être plus originale : quelques-uns de 
ses maîtres, M. Orchardson, M. Herkomer, ont une manière bien à eux et savent en 
faire un adroit usage. Eux non plus pourtant ne font aucun effort pour renouveler 
leurs sujets ni leur style. La Jeune fille au bord de la mer de M. Orchardson est, 
comme ses œuvres précédentes, prestement dessinée, mais d'un coloris lourd et 
déplaisant ; et Le Village de M. Herkomer ressemble singulièrement à une photo- 
graphie. MM. Richmond, Goodall n’exposent guère que des portraits et de mauvais 
portraits. La Grosvenor Gallery — le plus agréable à beaucoup près de tous ces 
salons — contient une foule de petites scènes de genre dont quelques-unes sont 
assez fraiches et sans prétention, mais qui ne diffèrent pas sensiblement de celles 
que nous envoient tous les ans MM. Kuebhl, Artz et leurs confrères du nord ou de 
l'est. Enfin le New English Art Club prouve ce que nous prouve déjà très suffisam- 
ment le Salon du Champ de Mars : que l’on peut concilier l’imitation de M. Whistler 
avec celle des maîtres de l’impressionnisme, et l'étrangeté avec une élégance très 
mondaine. 

Les étrangers sont rares dans ces expositions : les peintres anglais ne paraissent 
pas tenir beaucoup à leur concours. C'est pourtant à la Royal Academy que j'ai 
apprécié pour la première fois le talent de M. Aublet : un portrait de femme qu'il 
y a envoyé m'a reposéles yeux et réjoui le cœur par quelque chose de plus simple 
qui le distingue des portraits anglais; et les Fleurs de M. Fantin-Latour, sans être 
les meilleures qu'il ait peintes, avaient là: un air de bonne et solide et réelle 
peinture qui me les a rendues infiniment chères. M. Sargent, au contraire, m'a 
désolé. Chacun des nombreux tableaux qu'il a exposés est une étude d’un genre 
particulier : loin de se fatiguer, comme on avait pu le penser, M. Sargent semble, 
depuis son installation à Londres, ne rien épargner pour renouveler sa manière. 
Mais pourquoi ses retherches, si variées qu’elles soient, choquent-elles les yeux 
par un aspect criard et violent sans motif, et une exagération du mouvement et 
de l'expression, et des contrastes de tons tout à fait inutiles ? Pourquoi M. Sargent, 
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au lieu de chercher toujours des formes nouvelles, ne veut-il pas s’en tenir à une 
ou deux de celles qu’il a naguère pratiquées chez nous, à celle par exemple de son 
El Jaleo ou à celle de ces délicats Intérieurs qu'il exposait à la rue de Sèze? 

Je crains d’avoir élé trop sévère pour les peintres anglais, mais on m'excusera 
d’avoir dit, telle que je l'ai éprouvée, l'impression qu'ils m'ont faite. Peut-être les 
aurais-je jugés avec plus d’indulgence si je n'avais, en même temps qu'eux, revu à 
Londres ces maîtres admirables dont ils ne semblent pas avoir le moindre souci, 
Reynolds, Gainsborough, Constable, le vieux Crome, tous gens que n’ont gâtés ni la 
recherche de l’allégorie, ni la manie des primitifs, ni le désir immodéré d'être 
distingués et esthéliques. Mais ce que je puis affirmer sans scrupule, c'est que nos 
peintres savent mieux leur métier et comprennent mieux leur art que les peintres 
anglais, et qu'il n’y a point trace en Angleterre de ce mouvement de rénovation, 
ou pour mieux dire de retour aux traditions essentielles du passé, que nous avons 
vu se former depuis quelques années en Hollande, en Allemagne et dans les pays 
scandinaves. 


# È * 

Il est temps que nous passions à des sujets qui, s'ils n’ont pas le mérite de 
l'actualité, ont en revanche le mérite supérieur de l'éternité : aussi bien, les 
revues d'art étrangères nous offrent-elles cette fois un grand nombre d'études 
importantes. 

Dans l'Annuaire des collections royales de Prusse, M. Julius Meyer, auteur d’un 
livre excellent sur le Corrège, publie, à propos des tableaux du Musée de Berlin, 
un intéressant travail sur Botticelli, Filippino Lippi, Rafaellino del Garbo, ces der- 
niers représentants de l’art du Quattrocento à Florence. 

Une grande figure nue de Vénus que possède le Musée de Berlin ct qui doit 
avoir servi d'étude pour le célèbre tableau du Musée des Offices, donne occasion 
à M. Meyer d’expliquer l'influence particulière exercée par l’art antique sur les 
peintres florentins du xv° siècle. L'antiquité, pour ces âmes naïves, a été simple- 
ment le prétexte d'un développement plus libre de la fantaisie : elles n’ont 
compris ni la forme antique, ni le véritable esprit des mythes, mais elles élaient 
impatientes d'échapper à la contrainte que leur imposaient les sujets religieux ; les 
scènes historiques ou mythologiques leur ont permis de satisfaire un goût croissant 
des effets sensuels et de l’allégorie un peu vague. La connaissance de l'antiquité 
devait conduire les maitres du xvr siècle à un art plus clair et plus soutenu : 
elle conduisit les maîtres du xv° à un art plus enveloppé de mystère et faisant 
plus large la part de la fantaisie. 

Ce fut le cas surtout pour Botticelli. Le Printemps, la Naissance de Vénus et la 
Calomnie d'Apelles sont les chefs-d'œuvre de la libre inspiration romantique. 
Dans la Naissance de Vénus et dans le tableau de Berlin, la figure de Vénus est 
manifestement inspirée de la Vénus de Médicis, la première des grandes œuvres 
antiques qui soit venue à Florence : et la comparaison des deux figures est le 
meilleur exemple de la façon toute personnelle dont Botlicelli entendait l'imitation 
des anciens. À en juger par certaines négligences du dessin, ces fameuses 
allégories doivent dater de la seconde période de la vie de Botticelli, probablement 
des années 1480 ou 1481. Botticelli jouissait alors de toute la faveur de Laurent 
le Magnifique, et, depuis deux ou trois ans, il avait commencé le travail qui devait 
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bientôt l’occuper tout entier, l'illustration de la Divine Comédie ‘, entreprise en 
1478 et terminée seulement, comme on sail, dans les premières années du siècle 
suivant. Ce travail lui-même avait été commandé à l'artiste par un prince, Lau- 
rent di Pierfrancesco de Medici : Botticelli s’y appliqua avec une ardeur infatigable 
au point de négliger bientôt toute autre occupation. M. Meyer pense cependant 
que l'illustration de Dante eut une influence considérable sur les développements 
ultérieurs de l’art du maïîlre florentin : en tout cas, Botticelli ne se fit pas faute 
d’y reprendre plus tard des motifs et des figures qu'il transporta dans ses tableaux 
religieux. Ainsi, les enfants qui entourent la Vierge en tenant des cierges, dans la 
grande Vierge de Berlin, sortent directement des dessins du Purgatoire représen- 
tant le char de triomphe de l’Église. La Vierge de Berlin est done, elle aussi, de 
la seconde manière de Botticelli, et date au plus tôt de 1482. 

Une autre Vierge du Musée de Berlin est encore d’une date postérieure : 
Botticelli y fait déjà pressentir la manière violente et tragique de sa dernière 
période : tout y est plus fort, plus profond, plus expressif. Nul doute que le 
maître a été surtout amené à ce changement de style par l'influence de Savonarole, 
dont il fut le chaleureux et fidèle partisan. Et si la plupart des derniers tableaux 
de Botticelli, notamment sa Mise au Tombeau, de Munich, font regretter la délicate 
fantaisie de ses ouvrages antérieurs, il ne faut pas oublier que c’est à cette ten- 
dance mystique de ses années de vieillesse que nous devons son œuvre la plus 
noble et la plus parfaite, la grande Naissance du Christ de la National Gallery. 

Vasari prétend que Botticelli, pour s’êlre trop exclusivement appliqué à 
l'illustration de Dante, et pour avoir ensuite trop sacrifié son art aux préoccupations 
religieuses et politiques, a eu une vieillesse misérable et est mort indigent. Tout 
prouve au conlraire que, jusqu'au bout, ne lui ont manqué ni l’aisance matérielle, ni 
les hautes protections : c'est par son intermédiaire que Michel-Ange écrit en 1496 à 
Lorenzo dil Pierfrancesco; en 1498, il est propriétaire d’une somptueuse villa; 
et, en 1503, ses concitoyens le consultent sur l'emplacement à donner à une statue. 
Ce qui est certain seulement, c'est que, dès les premières années du xvi° siècle, son 
art avait cessé de répondre au goût public, sollicité par un art plus pur et moins 
ingénu, et il est probable que le vieux maître n’assista point sans tristesse aux 
brillants débuts de ses successeurs. 

Filippino Lippi fut un peintre moins original, et toutes les imitations qu'il a 
tentées ne lui ont pas également réussi. Les œuvres de sa première manière, 
inspirés de son maître Botlicelli, de Ghirlandajo, de son père Filippo, ont un 
charme, une douceur, une élégance de formes et d’expression, qui plus tard sont 
remplacés par une recherche assez fàcheuse du bizarre et du fantastique. Pourtant 
son talent est toujours resté d’une souplesse merveilleuse, et tandis que ses 
fresques de l’église del Carmine rappellent sans trop d'infériorité les chefs-d’œuvre 
de Masaccio, des tableaux d'une date très postérieure, comme l’A{légorie de la 
musique du Musée de Berlin, sont un heureux retour à la manière pseudo-antique 
de Botticelli. 

Le Musée de Berlin possède deux tableaux très importants de Rafaellino del 
Garbo, qui avait, dans ses premiers ouvrages, témoigné d'une habileté supérieure et 
d'un sentiment très personnel, mais qui, chargé d'une nombreuse famille, en vint 
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peu à peu à fabriquer à la grosse des machines pour les églises, perdit une à une 
toutes ses qualités, et mourut en 1524, pauvre et dédaigné. Jamais pourtant 
Filippino n’a peint des figures d’une aussi pure beauté, ni d’une expression aussi 
originale et aussi profonde que la Vierge, l'Enfant et les deux anges musiciens de 
l'un des tableaux de Berlin; et le second tableau, pour être d'une exécution plus 
làchée, n'en est pas moins une des œuvres les plus séduisantes de l’ancienne 
peinture florentine. 

Sur les qualtrocentistes de Florence, M. Meyer ne pouvait guère apporter de 
renseignements bien nouveaux : l’ancienne école de Ferrare, au contraire, est à 
peine connue, et il faut savoir gré à M. Venturi des minutieuses études qu'il lui a 

consacrées. Il s'occupe d’abord d’un Stefano de Ferrare à qui le catalogue du Brera 
attribue une imposante Vierge trônant parmi des moines et des saints ; ilne s'occupe 
de lui, d’ailleurs, que pour l’anéantir, car il démontre-par des documents incontes- 
tablesque le tableau du Brera a été peint par Ercole de Ferrare; etil prouve ensuite par 
l'examen du style du tableau que cet Ercole ne peut être Ercole Grandi, mais bien 
le singulier et si attirant Ercole Roberti. Par la même occasion, il retourne à Ercole 
Roberti un Saint Jean décharné et tragique du Musée de Berlin, attribué par 
analogie au fictif Stefano. 

En revanche, M. Venturi tire du domaine de la fiction pour le faire rentrer dans 
l'histoire de l’art le peintre Balthazar d’Este, dont on ne connaissait jusqu'ici que 
le nom. Il a trouvé dans une collection particulière de Ferrare une Mort de Marie 
attribuée par les uns à Bianchi Ferrari, par les autres à Mantegna, et qui provient 
certainement de l'Église des sœurs de Mortara, pour laquelle Balthazar d’Este a peint 
ce même sujet. 

A Pellegrino Munari, le collaborateur de Raphaël, le peintre jadis si célèbre et 
aujourd'hui pour ainsi dire inconnu, M. Venturi enlève, comme dénués d’authenti- 
cité, les tableaux de la galcrie d’'Este, du Musée de Cento et de la collection de 
Chantilly qui portent son nom; mais il lui rend un tableau qui, autrefois, était 
reconnu comme son chef-d'œuvre, mais qui aujourd'hui est attribué par le catalogue 
de la bibliothèque de Ferrare à Lorenzo Costa. Le tableau représente une Vierge sur 
un trône élevé, entourée de quatre saints : il a élé peint en 1509 et provient de 
Modène. Le prenant pour point de comparaison, M. Venturi restitue ensuite à 
Pellegrino Munari diverses œuvres d'un style identique, un tableau du Musée de 
Berlin (n° 1182), un tableau de l’église Saint-Pierre et un tableau de la Casa 
Rangoni, à Modène. 

Mais c’est surtout de Cosimo Tura, le moins obscur de tous ces inconnus de 
l'école de Ferrare, que s'occupe M. Venturi. Avec des documents de toute sorte 
qu’il a très patiemment compilés, il reconstitue année par année la vie et l'œuvre 
de ce digne maître, qui, après avoir été plutôt au début un artisan qu'un artiste 
et après avoir complété son éducation à Padoue et à Venise, devint un des hommes 
les plus riches et les plus considérés de son pays, et mourut en 1495, à soixante-trois 
ans, laissant à de nombreux élèves un style dur et sec, mais plein d'expression. 
La plupart de ses œuvres authentiques se trouvent aujourd'hui à Ferrare : le 
Louvre pourtant en possède deux : une Pieta et un Moine, la National Gallery trois, 
et le Musée de Berlin deux, parmi lesquelles une des peintures les plus importantes 
de Tura, la Vierge sur un trône élevé, entourée de deux saints et de deux saintes. 

M. Paul Seidel a entrepris depuis quelque temps une série d'articles tout à fait 
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remarquables sur l'art du xvur° siècle, et 
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dates ou d'attributions ; mais il faut bien avouer que 1 euouement manque un peu 
à leur littérature et l'on ne peut imaginer l’agréable contraste que font, avec leur 
prose toujours sèche et bourrée de petits faits, les chroniques légères et pittoresques 
de M. Seidel. 

Dans une livraison de l'Annuaire des Musées de Berlin, M. Seidel décrit les 
œuvres d'artde toute sorte quecontient le château de Rheinsberg, qui fut longtemps, 
comme l'on sait, l'habitation favorite du jeune Frédéric, encore joueur de flûte, 
dilettante et prince héritier. Rheinsberg, c'était la mise en pratique des décors et 
des paysages de Watteau que le jeune prince avait appris de bonne heure à 
connaître et à aimer. Il l'avait appris d'abord par sa gouvernante française, 
Mme de Rocoulle, et par son précepteur Duhan de Jaudun; un séjour à Dresde, en 
1728, lui avait encore été une occasion de se familiariser avec l’art français de la 
Régence. Enfin le peintre de la cour de Berlin, Antoine Pesne, ami de Lancret, 
avait achevé de le mettre au courant d’un style que lui-même s'était quelque temps 
efforcé d’imiter. 

Mais le véritable collaborateur de Frédéric pour l'aménagement et la décoration 
de Rheinsberg a été l'architecte et peintre Georges Venceslas de Knobelsdorff, né 
en 1699, mort en 1753. M. Seidel a ajouté aux deux tableaux de Knobelsdorff 
connus jusqu'ici dix autres peintures authentiques, dont aucune d’ailleurs ne 
révèle un peintre bien habile. Mais le talent d'architecte de Knobelsdorff était au 
contraire très considérable, et Frédéric paraît avoir eu raison de l’estimer comme 
il l’a fait. En outre de Knobelsdorff, Pesne, son beau-frère Dubuisson et l'architecte 
Glume ont collaboré à la décoration de Rheinsberg ; c’est à eux aussi que Frédéric 
a confié plus tard l’ornementation de ses palais de Berlin. Mais le goût des arts du 
du dessin a vite cessé d’être bien vif chez lui. Les beaux-arts, bientôt, devaient 
n'être plus constitués à ses yeux que par la poésie, la philosophie, la diplomatie 
et la stratégie. Quant à la peinture et à la sculpture, il ne les jugeait plus bonnes 
qu'à des offices de décoration. Son goût pour Watteau ne devait pas être non plus 
de longue durée. En 1754 il écrit à Darget, qui lui proposait dix tableaux de 
Lancret : « Quant aux tableaux dont vous me parlez, je vous dirai que je ne suis 
plus dans ce goùt-là... J’achèle à présent volontiers des Rubens, des Van Dyck, en 
un mot les tableaux des grands peintres, tant de l’école flamande que de l’école 
française, » Pesne et Knobelsdorff ont été les derniers artistes qu'il ait honorés de 
ses faveurs. Plus tard Chodowiecki fut célèbre à Berlin, mais son succès ne dépassa 
pas le cercle de la riche bourgeoisie. Et c'est avec raison que, sur le socle du 
monument de Frédéric à Berlin, les beaux-arts n'ont, pour les représenter, que 
les deux noms de Pesne et de Knobelsdorff. 


T. DE WYZEWA. 


= Le Rédacteur en chef gérant : LOUIS GONSE. 
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L'ART DÉCORATIF 


DANS LE VIEUX PARIS 


(VREMIER ARTICLE.) 


La décoration intérieure 
des appartements est une 
création toute parisienne, 
imaginée pour servir de ca- 
dre à l’ancienne société fran- 
çaise qui recherchait la no- 
blesse en toutes choses, aussi 
bien dans les arts que dans 


la littérature, et qui se plai- 
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sait à la magnificence élégante. Le pouvoir royal, servi par le génie 
de Richelieu et de Mazarin, tenait à affirmer sa prédominence incon- 
testée par l'éclat du luxe dont il s’entourait, et les encouragements 
qu'il prodiguait à l’art assurèrent à l'École française une supériorité 
incontestable dont elle resta en possession pendant près de deux 
siècles. L’art de Lebrun et des maîtres de son époque est un produit 
éclectique et un peu conventionnel, qui ne saurait lutter avec les 
sévères beautés de l’antiquité, non plus qu'avec l'originalité drama- 
tique du moyen âge ou avec les exquises délicatesses de la Renais- 
sance, mais qui a su emprunter à chacune de ces époques des éléments 
choisis avec mesure et avec goût, pour former un style nouveau. 
C’est surtout par la science de l’arrangement, par l’ingéniosité et 
par le goût des motifs que se distingue cette nouvelle création. On y 
retrouve, dans chaque invention, la marque de l'esprit français ennemi 
des choses abstraites et attaché aux compositions claires et nettement 
formulées, aussi bien dans les lettres que dans les sciences et dans 
les arts. Jamais il n’y eut un accord plus intime entre la société et 
les demeures où elle résidait. Jamais aussi il n’y eut un plus vif 
empressement pour le renouvellement des intérieurs. Suivant 
l'exemple de son souverain, la noblesse désormais établie à Paris 
et à proximité de la cour, se plut, à l’envi, à construire des hôtels 
où tous les raffinements du luxe se trouvaient réunis. 

Le mouvement imprimé par Lebrun ne s'arrêta plus qu'à la fin 
du xvur siècle et son œuvre fut continuée après lui par les dessina- 
teurs du Cabinet du roi. Cette unité de conception assurait aux 
anciennes entreprises des qualités générales de style qui permettent 
de définir facilement à quelle époque de notre histoire elles appar- 
tiennent. Au grand détriment de l’art décoratif français, notre temps 
a rejeté tout ce qui peut rappeler même de loin les traditions de l’en- 
seignement et une direction générale. Chacune de nos administra- 
tions a ses architectes, ses sculpteurs et ses peintres qui travaillent 
isolément, sans qu’on leur dicte un programme de décoration générale. 
Il en résulte un défaut d'harmonie qui se manifeste trop souvent par 
une diversité incohérente dans l’aspect de nos monuments. 

L'intérieur des appartements subit une transformation vers les 
dernières années du règne de Louis XIV. Sans renoncer aux grandes 
compositions peintes de l’école de Lebrun, on adopta alors un art plus 
intime et plus bourgeois, dont la sculpture sur bois était le principal 
élément. L'architecte J.-H. Mansard fut l’un des premiers qui dirigea 
notre école dans cette voie; il transmit sa science d’arrangement à 
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Germain Boffrand et aux deux Robert de Cotte. Ces dessinateurs 
posèrent les bases de la nouvelle décoration intérieure et, depuis 
lors, leurs modèles ont été répétés sans cesse. Sous leurs crayons 
féconds, la sculpture sur bois atteignit une largeur élégante que, 
malgré leur habileté, les artistes du temps de Louis XVI n’ont pu 
surpasser. Nous aurons l’occasion, en décrivant les nombreuses déco- 
rations d'hôtels qui nousontété conservées, de citer les noms d'artistes 
ornemanistes de cette époque, qui ne jouissent pas de la célébrité que 
leurs œuvres leur méritaient d'obtenir. 

Vers la fin du siècle dernier, Paris formait un vaste musée dont 
les richesses incomparables se trouvaient disséminées aussi bien dans 
les édifices religieux et dans les monuments publics, que dans les 
habitations privées. Les églises regorgeaient de tableaux et de monu- 
ments funéraires; ces derniers sculptés dans le marbre et dans la 
pierre, ou modelés pour le bronze et le cuivre émaillé, tandis que les 
hôtels, ornés de peintures murales et de lambris sculptés, contenaient 
des meubles précieux et des collections d'objets rares de toute nature. 
On trouve, dans les nombreuses descriptions de ce temps, des ren- 
seignements très curieux sur les œuvres d'art que possédait la capi- 
tale, et cependant que de monuments importants pour l’histoire de 
notre école nous sont parvenus sans avoir été trouvés dignes d’être 
cités par les amateurs qui nous ont précédés! 

La perturbation profonde qui accompagna la Révolution fut fatale 
à la conservation de nos richesses artistiques. Les églises et les mai- 
sons conventuelles furent fermées ou aliénées, après avoir été dépouil- 
lées de tous les trésors qu’elles contenaient. Un petit nombre de 
monuments furent réservés pour les musées que l’on créait, sans 
cesser d’être exposés à des vicissitudes qui ne sont pas encore termi- 
nées pour certains d’entre eux. Les hôtels, dont les propriétaires 
avaient presque tous émigré, furent confisqués et leur mobilier vendu 
à des prix dérisoires comme celui des châteaux royaux. Quelques-unes 
de ces demeures ont été affectées à des services publics; ce furent les 
plus favorisées, car elles n’avaient plus à redouter que les entreprises 
des architectes ignorants ou le vandalisme des administrateurs que 
nous aurons trop souvent l’occasion de constater; les autres, acquises 
par des spéculateurs, furent démolies ou transformées en établisse- 
ments industriels. Bien peu revinrent, après la tourmente, dans les 
mains de leurs possesseurs légitimes. Puis se produisirent des chan- 
gements du goût qui firent renouveler les intérieurs où se plaisait 
l'ancienne société, pour les approprier aux besoins et aux habitudes 
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des classes nouvelles. David et son école avaient mis à la mode la 
simplicité empruntée aux édifices antiques, et de tous les côtés on 
remplaçait les délicates boiseries dorées ou les arabesques peintes, 
par des surfaces en stuc poli et par des tentures de papier. La déca- 
dence fut encore plus complète sous les régimes qui succédèrent au 
premier Empire, et l’on ne saurait rien imaginer de plus pauvre et 
de plus banal que les décorations regardées, sous la Restauration et 
pendant le règne de Louis-Philippe, comme le dernier mot du confor- 
table et du luxe. 

Vers le milieu du siècle qui va bientôt s’éteindre, on est revenu à 
une appréciation plus juste des choses. Le grand mouvement qui 
pousse les érudits vers l’étude des sources historiques, a mis en 
lumière le rôle important qu'avait rempli l’art français depuis 
les époques primitives de notre unité nationale jusqu'à nos Jours: 
Watteau et Boucher, Pajou et Clodion, Gabriel et Louis, dont les 
œuvres avaient été longtemps dédaignées, sont maintenant appréciés 
comme il convient à leur talent. Cette réaction s’étendit en même 
temps aux pièces d'ameublement, si variées de formes, si élégantes 
de proportions et si raffinées d'exécution, qui obtiennent chaque jour 
des prix réservés autrefois aux seuls chefs-d’œuvre de la peinture. 
Bientôt on alla plus loin et l’on voulut reconstituer fidèlement les 
intérieurs d'autrefois, en installant les collections de tableaux, de 
meubles et de bibelots, dans des hôtels anciens, ou en les entourant 
de lambris sculptés provenant de maisons disparues ou transformées. 

Ce réveil du goût ne tarda pas à surexciter la cupidité des spécula- 
teurs qui, par tousles moyens, s’'empressèrent de dépouiller une partie 
des hôtels parisiens de leurs ornements. Bien qu’en principe cette 
dispersion ait été très regrettable, tant au point de vue de l’intérèt 
historique qu’à celui de l’art, cependant le commerce a parfois sauvé 
de la destruction des panneaux peints ou sculptés qui, sans lui, 
auraient été vendus comme bois de chauffage. Ajoutons que souvent 
il a fait surgir des œuvres perduës ou ignorées, de l'oubli où elles 
étaient ensevelies. Pourquoi faut-il qu’il agisse le plus fréquemment 
pour le compte d'amateurs millionnaires, contre lesquels la lutte est 
impossible et qui enfouissent, dans leurs palais de France ou de 
l'étranger, les merveilles qu'ils ont acquises à prix d’or ! Si flatteuse 
que soit cette estime particulière pour les productions de notre art 
national, on peut dire qu'elle a des conséquences très regrettables 
pour ces objets eux-mêmes. Plus une pièce présente d'intérêt par sa 
rareté ou par son exécution, et plus elle a de chances de disparaître 
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de la circulation artistique. Seuls, quelques initiés savent qu’elle a 
été transportée à Londres, à Vienne, à Francfort, ou qu’elle est restée 
à Paris, mais dans une demeure inaccessible aux regards. 

Ce mouvement d’émigration de nos richesses a été toujours favo- 
risé par les agissements de notre administration, à laquelle certains 
intérêts artistiques resteront toujours étrangers. A l’époque de la 
Révolution, lorsque le pays, dont la production était arrêtée, se 
voyait dans l'obligation de faire argent de tout, la valeur d’art n'était 
appréciée pour rien et la matière seule entrait en ligne de compte. 
On brülait les tapisseries fabriquées pour François T°", sur les dessins 
de Raphaël, pour en retirer l’or, tandis que les plus belles statues 
de bronze étaient converties en canons et que les marbres d’Anet, 
d'Écouen et des châteaux, étaient aliénés pour être transformés en 
dallages ou en cheminées. Ce vandalisme était presque excusable à 
une époque troublée, où le pouvoir était exercé par des hommes 
nouveaux et obligés de donner satisfaction aux idées de réaction 
contre le régime qui venait de disparaitre. Il est de tradition chez 
nous de rendre les monuments responsables des fautes des gouver- 
nements qui les ont fait construire, et chacune de nos nombreuses 
révolutions peut inscrire, à son passif, la destruction de quelques-uns 
de nos édifices, ou de certaines de nos collections. La Révolution 
n'eut d’ailleurs pas le temps de détruire beaucoup, malgré de nom- 
breux autodafés de tableaux ou d'archives, plus apparents que réels. 
Les conséquences désastreuses de ces aliénations n’apparurent que 
plus tard. Les monuments et les objets d’art de quelque nature qu’ils 
fussent, étaient tombés dans les mains d'individus qui les avaient 
achetés à vil prix et qui ignoraient leur valeur et leur provenance. 
Ces nouveaux acquéreurs n’avaient aucun intérêt à les conserver et, 
pour tirer parti de leur propriété, ils achevèrent l’œuvre de destruc- 
tion commencée par nos administrateurs. Ceux qui purent attendre 
des jours meilleurs, réalisèrent d'énormes bénéfices en revendant 
ces débris du passé aux collectionneurs. 

Le domaine public est toujours resté fidèle aux principes qui ont 
présidé à son établissement; il n’admet pas @ priori la valeur artis- 
tique d'un objet ou son intérêt historique, puisque ce serait déclarer 
qu'il ne doit pas être aliéné. Se plaçant au point de vue exclusif de 
la formule légale et du rendement immédiat pour les caisses de l'État, 
cette administration ne se laissera jamais influencer par les consi- 
dérations qui préoccupent les artistes et les amateurs. Cet exclusi- 
visme volontaire et cette application d’un règlement trop absolu et 
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suranné, ont fait subir au patrimoine artistique de la France, des 
pertes plus considérables encore que celles imputées à la période 
révolutionnaire, qui n’ont été que temporaires, tandis que les autres 
ont été poursuivies avec une méthode régulière et avec la complicité 
des architectes de l’école classique. Nos palais nationaux et nos 
grandes administrations ont été dépouillés de la majeure partie du 
mobilier précieux qu’ils possédaient, sous prétexte qu'il était ancien 
et hors d'usage, bien que très souvent, il s’y trouvât des pièces qui, 
sortant de là, entraient chez les amateurs les plus difficiles. Le 
vandalisme administratif s’est surtout attaqué à la décoration inté- 
rieure de nos édifices. Il y aurait une histoire longue et lamentable 
à écrire sur ces agissements barbares. Nous nous bornons à en citer 
quelques exemples scandaleux; nous en retrouverons bien d’autres 
dans le cours de l’étude que nous entreprenons. On se rappelle les 
travaux d'aménagement du Musée de Versailles qui ont amené la 
mutilation des admirables boiseries de la chambre de la Reine, 
enlevées pour faire place à des tableaux encastrés dans une bordure 
de menuiserie ; les lambris sculptés des appartements du premier 
étage, supprimés pour l'installation de la grande galerie des batailles, 
et la sculpture des appartements privés infatigablement proscrite 
pour l'établissement des salles du Musée, revêtues uniformément de 
plinthes peintes en pseudo-marbre. Tout cela est perdu sans retour, 
car les panneaux ont été brülés par les acquéreurs, pour en retirer 
l'or qui les couvrait. Une partie des lambris et du mobilier de Trianon 
a subi le même sort. Nous avons assisté à la destruction du Cabinet 
des médailles et du grand escalier de la Bibliothèque nationale, 
ordonnée froidement par l’architecte Labrouste, d'accord avec le 
domaine, sans que les réclamations des amateurs indignés aient été 
écoutées. Dernièrement encore, on mettait en vente, à deux reprises 
différentes, des boiseries délicieuses provenant de l’hôtel construit 
par Lassurance pour M'e de Sens, et occupé depuis par l'état-major 
général, sans que le domaine ait tenu compte de l'émotion publique 
et des enquêtes que ce vandalisme avaient provoquées. 

Malgré les pertes irréparables que ces ventes régulièrement 
poursuivies ont causé à la fortune publique, les décorations artisti- 
ques exécutées dans les anciens hôtels de Paris étaient si nom- 
breuses, qu’il en reste encore des spécimens importants. Il faut, dans 
l'intérêt général, mettre ces derniers survivants à l'abri de l'igno- 
rance administrative et de la spéculation. La Gazette des Beaux-Arts 
a pensé que le meilleur moyen d'arrêter ces dévastations, était d'éta- 
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blir l'inventaire des décorations peintes et sculptées que Paris et ses 
environs conservent encore, dans les monuments publics, dans les 
palais nationaux et dans les hôtels particuliers. Elle espère qu’elle 
facilitera, par la publication de ces renseignements, la tâche de 
préservation entreprise par la Société des amis des monuments de 
Paris qui a déjà pu sauver de la destruction plusieurs de nos édifices 
menacés. Il faut montrer que ceux qui subsistent sont connus et 
surveillés avec un soin jaloux. La première mesure indispensable 
est d'imposer au domaine public l'obligation de ne procéder à aucune 
vente, sans que les objets qui doivent y figurer aient été examinés 
par une Commission chargée de réserver ceux qui devraient être 
conservés pour nos collections publiques. Une loi récemment votée 
afin de sauvegarder les édifices et les œuvres d’art de la France, 
a étendu le champ d'action de la Commission des Monuments his- 
toriques, en les plaçant sous sa surveillance immédiate. Jusqu'ici 
les efforts de cette commission se sont portés principalement sur les 
monuments du moyen âge et de la Renaissance. Il est désirable que 
la tutelle protectrice de la commission s’étende aussi sur les ensem- 
bles décoratifs et sur les pièces d'ameublement artistique que leur 
mobilité et leur valeur vénale mettent chaque jour en péril et qui 
réclament une protection constante. 

Nous avons cru utile de joindre à cet inventaire la mention de 
plusieurs décorations disparues, sur lesquelles nous avons trouvé des 
renseignements ‘. Cette liste rétrospective ne représente d’ailleurs 
qu'une faible partie des pertes que nous avons subies. Comment en 
effet reconstituer l’aspect intérieur des demeures parisiennes au 
siècle dernier, et savoir ce qui est disparu ou conservé dans chacune 
d'elles? Telle qu’elle est cependant, elle peut permettre de retrouver 
l'origine de certaines pièces qui figurent dans les collections des 
amateurs, ou de celles que les opérations du commerce ramènent 
parfois de l'étranger, après les avoir fait sortir de France. 


1. Voy. Gilles Corrozet,la Fleur des antiquités de la ville de Paris; Jacques Dubreul, 
le Théâtre des antiquités de Paris; Germain Brice, Description de la ville de Paris; 
Piganiol de la Force, Description historique de la ville de Paris; Hébert, Diction- 
maire: pilloresque et historique; Dargenville, Voyage pittoresque de Paris: Voyage 
pilloresque des environs de Paris; Thiery, Guide des amateurs el des étrangers à 
Paris; Albert Lenoir, Statistique monumentale de Paris; de Guilhermy, Ttinéraire 
archéologique de Paris; César Daly, Motifs historiques d'architecture extérieure et 
intérieure; Rouyer et Darcél, l'Art architectural en France; Racinet, l'Ornement 
polychrome:; Charles Normand, Nouvel Ilinéraire-Guide de Paris. 
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Il nous à paru préférable d'adopter la division géographique pour 
la revue dont la Gazette des Beaux-Arts entreprend la publication. 


PANNEAU D’UNE STALLE DF NOTRE-DAME DE PARIS. 


(Sculpture décorative de la fin du xvue siècle.) 


Le classement chronologique aurait fatigué le lecteur en l’entrainant 
sans cesse d’une extrémité à l’autre de la ville, tandis que plusieurs 
des quartiers de Paris ont conservé, dans une certaine mesure, leur 
physionomie originale, et se prêtent par suite à une description 
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régionale. Pour nous renfermer dans des limites raisonnables, nous 
nous sommes principalement attaché à parler des œuvres peu ou 
mal connues, en citant rapidement celles qui sont placées dans les 
monuments publics et sur lesquelles nous n’eussions rien raconté 
de nouveau. 


LA CITÉ. 


Le berceau de l’antique Lutèce est, de toutes les divisions de la 
ville, celle qui a le moins conservé son aspect original. Les perce- 
ments de boulevards, l’agrandissement du Palais de Justice, la 
construction du Tribunal de Commerce, du nouvel Hôtel-Dieu, des 
casernes de la Cité et l'isolement de la cathédrale, ont entraîné la 
démolition des églises nombreuses et des maisons anciennes qui se 
pressaient dans son enceinte étroite, à l'exception de la place Dauphine 
cruellement mutilée et de quelques rues qui s’abritent sur le flanc 
septentrional de la basilique. Seuls le Palais de Justice et Notre- 
Dame de Paris conservent des iraces de leur décoration primitive. 

Le vaste périmètre qui suffit à peine à loger les services judiciaires 
de Paris, abritait jadis la royauté et le Parlement, jusqu’au jour où 
les monarques firent construire le château du Louvre où ils étaient plus 
en sûreté. Il ne reste des constructions de saint Louis et de Philippe 
le Bel, que la Sainte-Chapelle et les galeries basses avoisinant la 
Conciergerie. Tous les autres bâtiments, y compris la grande Salle, 
ont été renouvelés à la suite des différents incendies qui les ont 
dévastés. La Sainte-Chapelle seule, avec la belle série de ses verrières 
peintes, avec les grandes statues d’apôtres placées sur les piliers et 
les peintures qui revétent ses murailles, présente le type le plus 
parfait de la décoration religieuse du xim° siècle. On l’a souvent 
comparée à une grande chàsse, et peut-être l’architecte a-t-il voulu 
lui donner une forme répondant à cette destination? La décoration de 
la Sainte-Chapelle est liée trop intimement au style de l'architecture 
pour pouvoir être étudiée séparément, et l'édifice a été l’objet de 
plusieurs monographies suffisantes pour faire apprécier la perfection 
de ses ornements. La chapelle basse, moins riche, a sauvé une suite 
de dalles gravées en creux qui sont d'excellents spécimens de l’art 
des tombiers-imagiers, qui exerça une influence prédominante sur 
la sculpture française aux xiv° et xv° siècles. Quelques travées des 
voûtes portaient de grands écus armoriés, dont la peinture était 
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attribuée à Martin Fréminet, qui ont été grattés comme faisant 
disparate avec l'architecture des nervures; une fresque représentant 
l’Annonciation et retrouvée sous le badigeon, montre bien mieux 
comment était comprise la peinture intérieure des édifices au 
xu° siècle. 

Quelques rares épaves des œuvres d'art qui figuraient dans 
l’ancienne résidence des souverains de la France nous sont par- 
venues ; elles datent de l'époque où le monument était abandonné au 


DÉTAIL D’UNE STALLE DE NOTRE-DAME DE PARIS. 


(Sculpture décorative de la fin du xvue siècle.) 


Parlement et ne servait plus qu'aux cérémonies officielles de la 
royauté. La première chambre de la Cour d'appel a reçu en dépôt ce 
qui reste du retable qui décorait autrefois la grande chambre du 
Parlement, et qui avait été exécuté entre les années 1442-1455, au 
moyen des amendes imposées par le Parlement. Cette peinture, 
échappée miraculeusement à plusieurs incendies, avait été encastrée, 
sous le règne de Louis XIT, dans un grand châssis de bois doré, et 
complétée par des figures de prophètes et de personnages allégoriques. 
On a successivement attribué le retable du Palais de Justice à Van 
Eyck, à Van der Goes, à Memling et à Van der Weyden, sans 
qu'aucune de ces attributions ait été maintenue. Le nom du peintre 
reste à retrouver; c'était probablement un des artistes des pays 
flamands venus s'établir en France au xv° siècle; et sur les œuvres 
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desquels nous ne possédons que des renseignements insuffisants. 

Les salles de l’ancien Parlement renfermaient des peintures 
restées en place jusqu’à l'incendie de 1871. Dans la troisième salle de 
la Cour des enquêtes se voyait un plafond plat dont les caissons 
étaient occupés par des figures allégoriques dues à Simon Vouet et à 
son école. Il n’en reste que le souvenir, de même que du plafond de 
la Chambre des requêtes, ouvrage de Bon Boulogne où ilavait peint, 
dans une tonalité légère, le Triomphe de la Justice encourageant les Arts. 
Prévoyant la destruction de cette composition par suite des tra- 
vaux d’agrandissement du Palais de Justice, la Préfecture de la 
Seine avait décidé son enlèvement, auquel les événements n'ont pas 
permis de donner suite. Lors de la reconstruction du palais par les 
architectes Antoine et Desmaisons, après l'incendie de 1776, on avait 
disposé une chapelle pour la cour des Aides (dite la chapelle des Pro- 
cureurs), qui sert actuellement de vestibule aux salles d'audience. 
Cette pièce a conservé une partie de sa décoration simulant une 
ordonnance ionique en grisaille, au milieu de laquelle étaient des 
niches contenant des statues d’évangélistes et de vertus chrétiennes 
peintes par Brenet et Renou. La voûte, ornée de caissons à rosaces, 
et toute la partie architecturale, était l'ouvrage de Sarrasin et de 
Barat!; ce qui en subsiste est d’une exécution très médiocre. 

Le sculpteur Thibaut Poissant, connu par les figures et les bas- 
reliefs qui font partie du mausolée du duc de Montmorency à 
Moulins, avait obtenu, par l'intermédiaire de M. Goret de Saint- 
Martin, la commande de deux figures représentant la Justice et la 
Force, pour la grande salle de la Cour des comptes. Ces deux bas- 
reliefs, en bois doré, sont actuellement conservés dans les magasins 
du Palais de Justice installés dans les cuisines dites de saint Louis. 
Ils ont été prètés à plusieurs expositions rétrospectives sous le nom 
de Germain Pilon, bien qu’ils soient d’une époque postérieure. Nous 
retrouverons des œuvres de Poissant, dans l’ancien hôtel de M. de 
Saint-Martin, situé dans le quartier de l’Université. Germain Pilon 
avait été chargé, en 1585, de décorer le cadran de l'horloge du Palais 
qui remonte au roi Charles V; il y avait représenté les armes 
de France et de Pologne avec deux statues allégorigues accostant 
un cartouche contenant une inscription commémorative. Cette 
charmante décoration dont la Ville de Paris avait acquis le des- 
sin original, malheureusement détruit dans l'incendie de 1871, 


1. Thiery, Guide des amateurs à Paris. 


VS on RE L -94 1 


3 7e Ka 


Lÿs 71 


LA 
LR 


cée +} 


# 


j'a 


RARE 


= 


EE 


ÉGLISE SAINT-LOUIS EN 18e. 


N BOIS DE L? 


PORTE E 


Sculpture décorative du xvue siècle.) 


( 


198 GAZETTE DES BEAUX-ARTS. 


a été rétablie, il y a plusieurs années, par le sculpteur Toussaint. 
Les galeries du Palais renferment encore plusieurs ouvrages de 
sculpture qui méritent d'être mentionnés. La porte d'entrée de la 
grande salle des Pas-Perdus, reconstruite par Salomon de Brosses et 
restaurée par M. Duc, est surmontée d’un bas-relief en pierre par 
Lecomte, consacré primitivement à la gloire de Louis XVI, et dont 
les attributs ont été changés par suite des variations politiques. 

Les sculptures de la façade extérieure sont trop outragées par le 
temps pour qu'il soit possible d'en parler. Le groupe de Pajou qui 
soutient l’écusson central du dôme et Les quatre figures allégoriques 
de Berruer et de Lecomte, ne sont plus que des morceaux informes 
qui réclament un renouvellement prochain. 

La cour est fermée par une grille exécutée par Bigonnet, maitre 
serrurier de Paris, sur les dessins de l’architecte Desmaisons. Cette 
clôture dont tous les ornements sont en cuivre et dorés, est le plus 
important spécimen de la serrurerie artistique du règne de Louis XVI, 
que nous ayons en France. Elle a été restaurée récemment avec tous 
les soins que méritait un si bel ouvrage, sous la surveillance de 
MM. Duc et Daumet. 

Les incendies et les démolitions se sont succédé pour la destruction 
des édifices qui occupaient l’extrémité occidentale de l'ile de la Cité. 
Tous les hommes de notre génération se rappellent l'hôtel des anciens 
présidents du Parlement, auquel on accédait par la rue de Jérusalem, 
si célèbre dans les chroniques de la police parisienne. Cet hôtel avait 
été occupé primitivement par le bailli du palais, avant d’être affecté 
à la présidence du Parlement et d’être plus tard transformé en 
bureaux administratifs. La cour intérieure, bâtie au xvrr° siècle, en 
pierres et en briques, offrait le modèle unique à Paris d’une décoration 
peinte sur les murs d’un édifice. C'étaient des médaillons représentant 
des portraits de présidents, de connétables et de gouverneurs de 
Paris. Lors de la démolition de l’hôtel pour la construction de la 
nouvelle Préfecture de police, les mieux conservés de ces portraits 
historiques avaient été déposés dans les dépendances de la Biblio- 
thèque des avocats. Ils furent ensuite transportés au dépôt de l’ile des 
Cygnes où ils seront probablement arrivés à l’état de gravats et auront 
été jetés à la voirie. L'intérieur de l'hôtel avait été renouvelé en 1711 
par Germain Boffrand qui y avait disposé une suite d'appartements 
et une bibliothèque servant de galerie, d’une rare élégance et terminée 
par une perspective peinte par Boyer. Quelques-unes de ces pièces 
décorées de panneaux sculptés et dorés, s'étaient conservées jusqu’à 
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nos jours; elles renfermaient des tapisseries, des tableaux et des 
meubles précieux, parmi lesquels on admirait un grand régulateur 
du xvu° siècle orné de bronzes ciselés. Tout a été anéanti par le feu 
en 1871. La cour de la Préfecture était ornée d’une fontaine d’applique 
en plomb, composée de deux vasques superposées ; celle du bas était 
supportée par deux sirènes couchées dans des roseaux ; au-dessus 
deux enfants entouraient un dauphin dont la gueule vomissait l’eau 
qui s'écoulaitsur desstalactites et des feuillages marins. Il faut espérer 
que ce beau morceau d'art décoratif ‘ dans lequel on retrouve le style 
de l’école des frères Adam, n’aura pas été détruit après la vente qui 
en à été faite par le domaine, et qu’il a été recueilli chez un amateur. 

La Préfecture de police occupait également les bâtiments de l’an- 
cienne Cour des comptes, bâtie en 1740 par Gabriel, sur les ruines 
du superbe hôtel élevé par Fra-Giocondo, sous le règne de Louis XII. 
Cette grande façade froide et nue où étaient établis les appartements 
particuliers du Préfet de police, communiquait avec les pièces de 
l’ancien hôtel des premiers présidents. Devant la porte étaient placés 
deux groupes par Adam le Cadet, la Prudence et la Justice, qui ont 
été transportés dans le jardin de l'hôtel Carnavalet. 

Sur le flanc gauche des bâtiments de la Chambre des comptes et 
au-dessus de la rue de Nazareth, était jetée une arcade soutenue par 
des consoles terminées par des masques. On attribue la sculpture de 
ce passage, par lequel on se rendait de l'hôtel des comptes au dépôt de 
ses archives, à Jean Goujon qui, en effet, n'aurait pas désavoué les mas- 
carons et les ornements des panneaux et des consoles. Ce précieux mo- 
nument du règne de Henri IT, dont il porte les devises, a trouvé un asile 
définitif, après de nombreuses vicissitudes, dans le jardin de l'hôtel 
Carnavalet, auquel il sert d'entrée sur la rue des Francs-Bourgeois. 
On a également remonté, dans les salles du musée de l'hôtel de Cluny, 
un escalier de bois sculpté d’un beau travail, aux chiffres de Henri IV 
et de Marie de Médicis, qui provient de l’ancienne Cour des comptes 
et qui était resté longtemps déposé dans les magasins du Palais de 
Justice, sans que l’on sache dans quelle partie de l'édifice il était 
autrefois placé. 

La cathédrale de Paris est un monument trop connu pour qu'il 
y ait intérêt à signaler tous les motifs d'art décoratif qui sont 
répandus à profusion sur ses façades, dans les voussures de ses 
porches, sur les chapiteaux de ses piliers et sur ses murailles exté- 


1. César Daly, Motifs extérieurs, t. IL, Liv. xv, pl. 17. 
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rieures. Qui ne connaît les vantaux des portes de la grande façade, 
modèles inimitables de la ferronnerie du xrrr° siècle, que notre habile 
serrurier M. Boulenger est cependant arrivé à restaurer et à com- 
pléter, en faisant revivre les procédés de fabrication des vieux maîtres 
forgerons! Le chœur a conservé une partie de son entourage extérieur 
dont le côté septentrional, le plus vigoureux, date du x siècle, 
tandis que celui du midi a été sculpté au siècle suivant. La clôture 
forme une série d’arcades au-dessus desquelles sont disposés des bas- 
reliefs dont les sujets sont tirés de l’Ancien et du Nouveau Testament 
sculptés et dorés. Cette frise, d’un style admirable, se continuait tout 


4 


autour du chœur et venait se réunir à l’ancien jubé démoli sous 
Louis XV. 

Notre-Dame a sauvé du vandalisme qui l’a dépouillée de ses orne- 
ments intérieurs, de ses magnifiques tombeaux, de son mobilier et 
des pièces d’orfèvrerie de son trésor, la partie la plus splendide de 
ses anciennes verrières. Rien ne surpasse l'éclat des roses des trois 
rands portails demeurées intactes jusqu’à ce jour. dont l’admirable 
isposition est complétée par les ressources d’une technique presti- 
ieuse de l’effet colorant. 


o & 0 


Nous nous arrèterons plus longtemps sur les travaux qui, dans 
les dernières années du règne de Louis XIV, vinrent altérer 
profondément le chœur et le sanctuaire de la vénérable basilique de 
Philippe-Auguste et de saint Louis. Le désir de réaliser le vœu formé 
par Louis XIII, de placer la France sous la protection de la Vierge, 
eut les conséquences les plus néfastes pour Notre-Dame, dont l’archi- 
tecture, toute d’un seul jet, ne se prêtait pas à une semblable 
transformation. Il fallut plusieurs années de tâtonnements et l’éta- 
blissement de modèles successifs pour arriver à un plan définitif pré- 
senté par J.-H. Mansard et continué par Robert de Cotte et son fils. Le 
projet adopté entraina la rénovation complète de l’ancien chœur dont 
il faisait une sorte d’église nouvelle placée au milieu de l’antique 
vaisseau. La vieille clôture fut condamnée, de même que le jubé, 
l’ancien autel, les tombeaux de métal et les verrières de la nef furent 
supprimés. Les stalles primitives furent remplacées par des sièges 
choraux plus élevés, et les grilles du xurr° siècle par des ferronneries 
plus somptueuses, en mème temps que les colonnes et les ares étaient 
cachés sous des piliers carrés et sous des caissons sculptés dans le 
style du xvrr siècle. Rien n'était plus étrange et plus disgracieux 
que l’aspect du chœur de notre cathédrale, avec les huit immenses 
toiles si froides de composition qui venaient s'appuyer sur le dossier 
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des stalles et avec les ornements du sanctuaire qui dataient pour la 
plupart de l’époque impériale. 


FAGADE DE L'HÔTEL CHENISEAU (ÉPOQUE LOUIS XV). 


{D'après une gravure de l’ouvrage « Motifs historiques d'architecture », par César Daly.) 


Malgré ces dissonnances, toute la rénovation de Robert de Cotte 
avait été dirigée avec un goût exquis et il s'était acquitté avec une 
grande habileté d'une tâche aussi ingrate. Cette entreprise est celle 
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dans laquelle il avait le mieux montré toutes les ressources du talent 
de décorateur que nous aurons si souvent l’occasion de retrouver 
dans les hôtels de Paris. Aussi a-t-on eu cent fois raison, lorsqu'on a 
rétabli le chœur de Notre-Dame dans son aspect primitif, d’excepter 
de la proscription, en considération de leur valeur artistique, les 
stalles, de même que les groupes et les statues des Coustou et de 
Coyzevox et celles des Vertus qui entourent le rond-point. 

L'’autel, autrefois richement décoré de figures d’anges modelées 
par Vassé, et de flambeaux d'argent dus à Claude Ballin et rempla- 
cés plus tard par d’autres en cuivre ciselés par Philippe Cafferi, 
s’appuyait sur un bas-relief de cuivre doré modelé par les Vassé et 
ciselé par Dizy, qui est actuellement placé dans l’église de Ruel, après 
avoir passé par le château de la Malmaison. Le bas-relief, représentant 
aussi une Vierge de Pitié qui est encastré dans le piédestal du groupe 
central de Nicolas Coustou, appartenait autrefois à la chapelle 
funéraire de Louvois dans l’église des Capucines. Ces transmigra- 
tions imprévues sont la conséquence de l'indifférence avec laquelle 
on traitait les objets d’art des églises et des couvents, entassés dans 
les magasins de l’État, à l’époque révolutionnaire. 

Les stalles du chœur de Notre-Dame sont dignes d’être comparées 
à celles d’Auch et d'Amiens et aux plus beaux monuments de ce 
genre. Bien qu’elles datent d’une époque où le sentiment religieux 
était perdu et où les principes du grand art étaient mis en oubli, elles 
rachètent leur infériorité esthétique par une grâce d'invention et par 
un charme d'exécution que l’on ne peut se lasser d'admirer. Les de 
Cotte en ont certainement tracé les lignes générales, mais les modèles 
des ornements sont l’œuvre de Jules du Goulon. 

Sur le dossier des trente-trois sièges de chacun des deux côtés, du 
Goulon disposa dans des cartouches alternativement carrés et ovales, 
des bas-reliefs représentant la vie de la Vierge et accompagnés 
d’ornements. Entre chaque cartouche est un pilastre au milieu 
duquel sont les armes et les chiffres du roi, avec les instruments de 
la Passion; ces pilastres ont été dessinés par Charpentier. La menui- 
serie des stalles de droite a été faite par Louis Marteau et celle de 
gauche par Jean Nel. Les sculptures des bas-reliefs encadrés dans 
les cartouches sont l’œuvre de du Goulon, de Belan, de Taupin 
(Pierre) et de Le Goupil (André). Ces stalles aboutissent, vers le 
sanctuaire, à deux chaires épiscopales, d’une grande richesse d’orne- 
mentation, dont le dessin et les deux bas-reliefs, le Martyre de saint 
Denis et la Guérison de Childebert par saint Germain, sont l’œuvre du 
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sculpteur Antoine Vassé. Tous ces noms de sculpteurs sont à retenir 
comme ceux des plus habiles ornemanistes de la fin du règne de 
Louis XIV. Ils furent chargés d'exécuter les magnifiques lambris 
qui décorent les grands appartements de Versailles et nous aurons 
l’occasion de rencontrer d’autres ouvrages de leur main dans l’inté- 
rieur des hôtels de Paris. Nous signalerons une boiserie presque 
identique et qui pourrait être attribuée aux mêmes sculpteurs, qui est 
placée au grand séminaire d'Orléans. On croit, sans preuve positive, 
qu'elle avait été exécutée pour l’ancienne chapelle de Versailles. 
Autour du sanctuaire, à l'entrée principale et sur les deux côtés, 
étaient placées des grilles d’une composition grandiose et aux armes 
du roi, qui avaient été exécutées par Louis Fordrin et par François 
Caffin. Il n’en reste plus que le souvenir conservé dans les planches 
gravées par Fordrin et dans quelques dessins attribués à Bérain qui 
sont conservés au Cabinet des Estampes de la Bibliothèque nationale. 
L'intérieur de Notre-Dame a été remanié tant de fois que les débris 
de ses décorations successives doivent se rencontrer fréquemment. 
L'on voyait dernièrement, à la devanture d’un antiquaire du bou- 
levard Saint-Germain, les deux vantaux sculptés de la porte de la 
sacristie que Soufflot avait construite au xvirr° siècle, et qui a été 
remplacée par l'édifice actuel dont Viollet-le-Duc a donné les plans. 


ILE SAINT-LOUIS. 


La réunion des deux parties qui composent l'ile Notre-Dame, 
commencée en 1614 par l'entrepreneur concessionnaire Marie, fut 
terminée en 1647. Les nouveaux terrains qui venaient s'ajouter à la 
périphérie de Paris prirent le nom d'Ile Saint-Louis. Ils se couvrirent 
en peu d'années d'hôtels et de maisons qui, situés en dehors du grand 
mouvement parisien, ont conservé pour la plupart leur physionomie 
primitive. 

En suivant la rue transversale de l'ile, on trouve l’église com- 
mencée en 1664 sur les plans de Louis Levau et dont l'architecture 
ne mérite pas grande attention. Les détails de son ornementation 
ont été exécutés sous la direction de Jean-Baptiste de Champaigne, 
neveu de Philippe et marguillier de la paroisse, qui s’y est montré 
très habile. La voûte de la nef et le transept sont revêtus d’une bro- 
derie sculptée qui a perdu beaucoup de son effet gracieux à être 
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récemment dorée. La porte extérieure donnant sur la rue, est l’un 
des meilleurs spécimens de la sculpture sur bois du xvn® siècle que 
nous connaissions à Paris. 

La façade de l'hôtel Cheniseau (rue Saint-Louis-en-l’Ile, 51), qui 
a servi d’archevêché après le sac de 1831, date du siècle suivant. Elle 
est restée intacte, avec une large porte à deux vantaux habilement 
fouillés dans le bois, un grand balcon de fer dentelé et soutenu par 
des consoles à dragons et à mascarons, et avec un fronton du genre 
Louis XV le plus rocailleux. Dans la cour est un passage formant 
portique surmonté d’une demi-rosace rayonnante d’un effet très pitto- 
resque; auprès se trouve un escalier de proportions grandioses, orné 
d’une rampe avec une retombée en fer précieusement travaillée. La 
rue Saint-Louis possède plusieurs autres maisons qui ont encore con- 
servé leur aspect original, mais qui ne méritent pas une mention 
spéciale au point de vue décoratif. 

Rien de plus curieux, pour l’amateur, que la promenade des quais 
entourant l'ile Saint-Louis. Presque à chaque maison, on trouve une 
porte, un balcon, un détail qui excite la curiosité. Sur le quai Bourbon, 
au n° 3, c'est une boutique de l'époque de Louis XVI, la seule qui 
reste probablement à Paris, et dont la devanture est divisée en 
arcades finement sculptées ; puis l'hôtel Le Charron (n° 15) avec un 
grand portail et une cour bien conservée ; l'hôtel de Jassaud (n° 19), 
offrant un large balcon soutenu par des consoles à mascarons, auprès 
duquel se trouve une niche abritant une statue de Vierge dont la 
partie supérieure a été sciée ; et enfin l'hôtel de Boisgelon (n° 29), 
décoré d’un portail de style Louis XIV. 

Près de là, dans la rue Poulletier,on voit une porte à deux vantaux 
surbaissés de style Louis XIII (n° 29), dans une maison convertie 
aujourd’hui en école municipale de jeunes garçons, et qui s'appelait 
autrefois l'hôtel de Meillan. 

La plupart des maisons du quai d'Orléans conservent des fragments 
contemporains de l’époque de leur construction. Nous mentionnerons 
rapidement la porte sculptée et surmontée d’une imposte grillagée de 
la maison (n° 6) où est installée la Bibliothèque polonaise; un grand 
balcon soutenu par des montants de fer (maison n° 12); un marteau 
de porte en fer forgé (n° 18); deux portes en bois sculpté avec médail- 
lons en fer ajouré (n°° 22 et 28), de style Louis XIV. 

Les demeures situées sur le quai de Béthune sont plus importantes, 
par suite sans doute de la vue dont on y jouissait sur le cours de la 
Seine. Aussi, la plupart des maisons sont-elles ornées de balcons qui 
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firent donner à ce quai le nom populaire de quai des Balcons, et 
offrent-elles des passages souterrains aboutissant à la rivière, sur 
laquelle leurs propriétaires pouvaient avoir des barques. L'extrémité 


: ROMAN 


SALON DE L'HÔTEL LAUZUN, APPARTENANT A M. LE BARON PICHON (ÉPOQUE LOUIS XIV). 


(D’après une gravure de l’ « Art architectural », par Rouyer et Alfred Darcel.) 


du quai était occupée par l'hôtel de Bretonvilliers, l’un des mieux 
situés de Paris, dont la grande galerie avait été peinte par Sébastien 
Bourdon qui y avait représenté l'histoire de Phaëton ; Charmeton et 
Baptiste Monnoyer lui avaient prêté leur concours pour la partie 
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ornementale. D’autres plafonds étaient dus à Silvestre, au Poussin, 
à Vouet et à Mignard. Les derniers vestiges de cet hôtel, qui avait été 
démoli en 1840, ont disparu lors de la construction du pont de Sully. 
Une curieuse arcade du xvr® siècle met en communication la rue de 
Bretonvilliers avec celle de Saint-Louis-en-l’Ile. On pense que la 
maison située sur le quai (n° 20) a été habitée par un des membres 
de la famille de Richelieu ; il serait plus exact, croyons-nous, d’y voir 
la demeure construite pour M. Dastri et occupée depuis par son petit- 
fils Rouillé de Meslay. Mr Lelong, qui l’a acquise pour y installer ses 
beaux objets d'art, a cédé à M. le baron Adolphe de Rothschild, moyen - 
nant un prix considérable, la boiserie sculptée et dorée qui décorait 
un superbe salon de l’époque de Louis XIV, tandis qu’elle a laissé en 
place une seconde boiserie d’une exécution aussi remarquable. Les 
deux maisons (n% 20 et 22), qui semblent deux sœurs jumelles, ont été 
construites par Le Vau. On y remarque deux portes au-dessus 
desquelles sont des consoles à mascarons de style Louis XIV. Le rez- 
de-chaussée de la première de ces maisons était occupé il y a quelques 
années par le syndicat des marchands de bois de Paris; on y voyait 
trois entourages de glaces en bois sculpté rappelant les beaux 
modèles de cheminées publiés par Jean Mansard, qui font maintenant 
partie des collections du Musée des Arts décoratifs. Il y est resté, faute 
d’acquéreur, un grand plafond à deux compartiments qui est attribué 
à Mignard. L'hôtel du maitre de la chambre aux dessins, Hesselin, 
bibliophile et curieux émérite (n° 24), a conservé une très belle porte 
dont les mascarons et les guirlandes sont sculptés dans le style 
noble et massif des premières années de Louis XIV; la cour est 
entourée d'arcatures soutenues par des pilastres d'ordre ionique. Le 
corps de logis principal est desservi par un grand escalier dont les 
peintures étaient attribuées autrefois à Mignard, et qui sont aujour- 
d'hui recouvertes par une couche de badigeon. 

Sur le quai d'Anjou se succèdent les maisons et les hôtels que le 
goût de la modernisation, adopté dans les autres quartiers de 
Paris, a oubliés. Il semble même que les règlements sur le grattage 
et le ravalement des murailles ne soit pas observés par les proprié- 
taires jaloux de conserver à leurs immeubles la patine du xvr° siècle. 
Ce ne sont que balcons en fer ouvragé, portes en bois sculpté et cours 
profondes dans lesquelles l'architecture moderne taillerait plusieurs 
maisons de rapport. À l’hôtel (n° 5) habité par M. de Marigny, frère 
de la marquise de Pompadour, porte en bois sculpté; aux maisons 
(n% 11, 13, 21, 23, 27), grands balcons de style Louis XIV. 


L'ART DÉCORATIF DANS LE VIEUX PARIS. 207 


Il nous reste à parler de deux hôtels qui, par l'importance de leur 
décoration, ont pris place parmi les monuments les plus connus de 
Paris. La première de ces maisons construite par Charles Gruin, 
commissaire général de la cavalerie, fut ensuite possédée par le duc 
de Lauzun et par le marquis de Pimodan, sous le nom desquels elle 
est souvent désignée. Elle est possédée, depuis 1841, par M. le baron 


CHEMINÉE DE L'HÔTEL LAMBERT (STYLE DE LA RÉGENCE). 


(D'après une gravure de l’ouvrage « Motifs historiques d'architecture », par César Daly.) 
Jérôme Pichon, qui l’a restaurée avec soin et qui y a réuni une biblio- 
thèque et des collections artistiques très importantes. M. le baron 
Pichon avait loué jadis une partie de sa nouvelle demeure à une 
pléiade de littérateurs de l’école romantique, Roger de Beauvoir, 
Théophile Gautier, Boissard et Beaudelaire, qui popularisèrent par 
leurs nouvelles, l'hôtel Pimodan. Comme dans les édifices du 
xvir® siècle, la façade froide et nue n’annonce pas les magnificences 
intérieures ; son principal ornement est un balcon dont les lignes 
pures et élégantes composent l’un des meilleurs modèles de ferron- 
nerie qui soient à Paris. Bien que dirigée par un respect conscien- 
cieux, la restauration de l’hôtel a dû introduire divers changements 
dans la distribution intérieure. L'escalier actuel occupe au rez-de- 
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chaussée la place de la salle à manger, et au premier étage celle de 
la chapelle. II conduit à une longue galerie où M. le baron Pichon a 
disposé sa bibliothèque et dont le plafond peint et doré avait seul été 
conservé. À Ja suite est un petit salon entièrement peint, dont le pla- 
fond est occupé par une peinture ovale symbolisant le Printemps; au- 
dessus des portes sont des portraits de la famille Ogier, un moment 
propriétaire de la maison, alternant avec des panneaux de fleurs; le 
lambris est divisé en panneaux dans lesquels sont des paysages et 
des arabesques, avec les chiffres des fondateurs Gruin et Mouy. Dans 
la salle à manger, et au premier étage, au plafond, unegrandepeinture 
allégorique : le Temps découvrant la Vérité, dans le style de Vouet; 
les parois sont décorées d’arabesques dorées se détachant sur un fond 
blanc; sur les deux côtés l’on voitdes niches opposées où sont Apollon 
et Minerve. Le salon qui fait suite est garni de belles tapisseries; 
tout autour règne un soubassement décoré d’arabesques; sur la 
plaque de la cheminée sont encore les armes des Gruin et des Mouy. 
Dans la chambre de parade, le plafond représente l’histoire de Vénus ; 
vis-à-vis les fenêtres, la baie de l’alcôve est remplacée par un grand 
panneau entouré de glaces; aux extrémités on a placé deux panneaux 
provenant de la salle à manger et figurant Bacchus et Cérès. Le 
Musée de l’hôtel de Cluny possède un panneau peint sur bois, dans 
lequel on voit : Pan, Amphyon, Museus et Marsyas, provenant de 
l'hôtel Pimodan, et qui avait fait partie de cette décoration. La 
cheminée de la chambre de parade est surmontée d'une glace 
entourée d’un fronton sculpté dans le style de Bérain. Une seconde 
chambre à coucher plus maltraitée par le temps, ne montre plus que 
quelques traces de sa décoration primitive composée de motifs et 
d’arabesques en camaïeu bleu sur fond doré ; le reste est encore recou- 
vert de badigeon. L'ensemble de ce bel appartement est complété paf 
un boudoir orné d’un beau plafond ét d’une alcôve. 

Située à l'éxtrémité du quai d'Anjou et en regard de l’ancien 
hôtel de Bretonvilliers, la demeure construite par Le Vau pour le 
président Lambert de Thorigny, annonçait dignement l'entrée de la 
capitale, lorsqu'on descendait le courant du fleuve, Bien que privéde 
la plupart des richesses artistiques qui en faisaient une sorte de 
Musée, cet hôtel, possédé successivement par M"° du Châtelet, par la 
famille Du Pin, par M. de la Haye, par le comte de Montalivet et 
par la famille Czartoryski, est l’un des endroits où l’on peut le 
mieux comparer le génie des deux meilleurs peintres du xvir° siècle, 
Eustache Lesueur et Charles Lebrun. Le large portail à voussure 
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LA NAISSANCE DE L'AMOUR, PAR LESUEUR. 


(Peinture de l’hôtel Lambert, aujourd’hui au Louvre.) 
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ouvrant sur la rue Saint-Louis, offre deux vantaux dans le bois 
desquels sont sculptés des figures de lions, des palmes enlacées et des 
mascarons, dans le style màäle et massif de la première moitié du 
xvir® siècle. Sur le corps principal de logis au fond de la cour, on lit 
le nom de Levau, joint à ceux de Lebrun et de Lesueur, avec le millé- 
sime 1640. L'escalier est large et grandiose, mais d’une architecture 
froide et compliquée; au bas de son premier palier, dans un renfonce- 
ment, Lesueur a peint en grisaille un groupe de Fleuve et de Naïade 
aujourd'hui très dégradé par. l'humidité. L’escalier conduit à un 
vestibule ovale servant d’entrée aux grands appartements du premier 
étage, et dont la décoration a été conservée. Les murs, les portes et 
le plafond surbaissé de cette pièce, sont revètus de bas-reliefs en 
grisaille d’après les dessins de Lesueur. Les quatre cartouches du 
plafond représentent le Triomphe de Neptune et celui de Flore, le 
bain de Diane et l’aventure de Calisito; ils sont supportés par 
des figures de fleuves et de naïades, et par des enfants tenant des 
coraux, reliés entre eux par des guirlandes et des médaillons à 
coquille, d’un grand goût. On entre ensuite dans une longue galerie 
dont l'extrémité arrondie aboutit à un balcon à trois fenêtres domi- 
nant le cours de la Seine. Sur la voûte, Charles Lebrun a retracé 
dans cinq grands caissons l’apothéose d'Hercule et son mariage avec 
Hébé. Les trumeaux des murs sont décorés de cadres alternativement 
ovales et octogones, supportés par des Termes, des groupes d'enfants, 
des génies et des aigles, dans lesquels Van Opstal a sculpté les 
travaux d'Hercule en stuc bronzé. De grands paysages sont placés 
dans les espaces qui répondent aux quatre fenêtres donnant sur le 
jardin. Cette galerie est la première œuvre monumentale de Lebrun, 
celle qui lui a servi de point de départ pour ses grandes entreprises 
du Louvre et de Versailles, et celle pour laquelle il a trouvé son 
pinceau le plus léger et ses tons les plus délicats. 

L'appartement opposé à cette galerie et décoré par Lesueur, a été 
malheureusement dépouillé de presque tous ses morceaux importants, 
et l’on n’y trouve plus que de rares débris de ses ornements primi- 
tifs. Il se composait d’une antichambre servant autrefois de salle à 
manger, qui à conservé un plafond divisé en deux caissons oblongs 
par une poutre centrale et tout fleuri de grandes arabesques en gri- 
saille sur fond d’or. Des vases et des ornements également en grisaille 
sont peints sur les quatre portes de ce salon, dont la cheminée, de 
même que celle de la pièce suivante, est surmontée de glaces avec 
encadrements du style de Louis XIV. Le second salon offre un plafond 
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carré dans les angles duquel sont quatre médaillons de groupes d’en- 
fants attribués à Lesueur. Quatre caissons rectangulaires sont occupés 
par des figures allégoriques assises sur des socles ornés de bas-reliefs 
en grisaille; le motif central représente le Triomphe de Flore et de 
Zéphire. Toutes ces compositions sont attribuées à Lesueur qui n’en 
a peut-être exécuté que les dessins. Le reste de la décoration était 
formé par des peintures imitant des bas-reliefs bronzés, accompagnées 
d'arabesques et de figures d'enfants se détachant sur fond d’or. Les 
ornements des portes seuls existent encore ‘. 

On entrait de là dans le salon des Muses, servant de chambre à 
coucher à Me de Thorigny. C'était l’une des pièces pour lesquelles 
le génie de Lesueur avait trouvé ses plus heureuses inspirations. 
Les gravures de Picart nous montrent toute la grâce de cette déco- 
ration dont l’école de Watteau semble avoir hérité. La voussure du 
plafond restée en place, offre quatre longs cartouches par Perrier, 
représentant Apollon et Daphné, Apollon et Midas, la Chute de Phaëton 
et le Parnasse. Dans le sujet central, Lesueur avait représenté 
Apollon confiant son char à Phaëton. Ce tableau peint sur plâtre fut 
acquis en 1786 par le roi Louis XVI et transporté sur toile; il figure 
actuellement au Louvre et il a été remplacé à l'hôtel Lambert par 
un plafond provenant d’une autre pièce et attribué à Lesueur, où 
l’on voit Jupiter choisissant Ganymède comme échanson de l'Olympe 
en remplacement d’Hébé. La décoration du cabinet des Muses était 
entièrement composée de motifs d’arabesques d’un goût charmant, 
que plus tard, Bérain et les Audran durent étudier pour composer 
leurs œuvres. Ces panneaux de formes et de dimensions variées, 
s'étageaient les uns au-dessus des autres, dans un ordre comprenant 
quatre registres. Ils s’harmonisaient de style avec la voussure du 
plafond, avec la corniche peinte et avec les entourages sculptés des 
glaces, de même qu'avec les bordures ovales des tableaux entourés de 
feuillages dorés. L'alcôve de la chambre de M" de Thorigny était 
entourée de cinq tableaux représentant les Muses, qui font aussi 
partie du Musée du Louvre. Au plafond était le Triomphe de Diane, 
peinture oblongue sur plâtre, qui a été mise sur toile et que l'on voit 
actuellement dans un des salons de l'hôtel Lambert. Plusieurs des 
arabesques et des sujets allégoriques du cabinet des Muses sont restés 
en place; ce sont presque les seules compositions qui permettent de 


1. M. Eugène Féral possède un panneau qui provient probablement de l'un des 
salons de l'hôtel Lambert. 
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pénétrer la grâce poétique et l'esprit philosophique que notre Raphaël 
français avait déployés dans cette décoration. Il est facile de recon- 
stituer l'aspect original de cet appartement et des autres salles de 
l'hôtel Lambert, au moyen des gravures publier par Bernard Picart, 
d’après les peintures de Lebrun et de Lesueur. On y voit que dés le 
xvi® siècle, l’alcôve de la chambre des Muses avait été supprimée 
pour devenir un petit cabinet où les panneaux de Lesueur étaient 
devenus invisibles. É 

A l'étage supérieur, Lesueur avait orné de peintures en grisaille 
le cabinet des bains, petite pièce où Voltaire a demeuré, pendant que 
Me du Châtelet possédait l'hôtel. Quatre bas-reliefs en grisaille 
soutenus par des Termes décorent la voussure du plafond, seule partie 
conservée, de même que l’entourage de la fenêtre. Ce sont : le Triomphe 
de Neptune et celui d'Amphitrite, Diane et Actéon, Diane et Calisto. 
Aux angles du plafond sont huit petites figures de fleuves et sur la 
corniche se tiennent plusieurs enfants portant des tiges de corail. 
Une copie de ce plafond a été placée il y a quelques années au Musée 
de Cluny, dans une salle du premier étage, avant qu’on ait entrepris 
la restauration. 

La chapelle de l'hôtel avait été décorée par Lesueur. Il avait peint 
dans la voûte le Père Éternel dans sa gloire et sur les lambris dix 
sujets en grisaille de la Vie de la Vierge. M. le marquis de Chenne- 
vières a cru rencontrer l’un de ces tableaux dans un panneau qui 
faisait autrefois partie de la collection de M. Wilson père. 

Toutes ces œuvres étaient surpassées par le cabinet de l'Amour, 
situé au rez-de-chaussée dans l’appartement de M. de Thorigny et que 
rien ne rappelle plus dans l'hôtel. On y accédait par un salon à plafond 
dont les solives et la poutre sont ornés de médaillons et d’arabesques 
en grisaille dans le goût du xvrr° siècle. La ruine du cabinet de l'Amour 
a été causée par l’admiration qu'excitaient ses peintures qui sont 
aujourd’hui dispersées. Cinq tableaux remplissaient les caissons du 
plafond. C’étaient : La Naissance de l'Amour, Vénus présentant l'Amour à 
Jupiter, Y'A mour se réfugiant dans les bras de Cérès, V Amour recevant l'hom- 
mage des Dieux, l'Amour annonçant son pouvoir à Jupiter (sujet central). 
Au-dessus de la cheminée on voyait Jupiter confiant la foudre à l'Amour. 
Dans ces six compositions qui font partie du Musée du Louvre, Lesueur 
joint à la manière légère de Vouet, la grâce de Raphaël et la noblesse 
de Poussin, tout en conservant la distinction poétique qui lui est 
personnelle. Il s'était montré tout aussi habile, tout aussi ingénieux 
dans la partie décorative qui venait très heureusement compléter ce 
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sanctuaire artistique. À la suite des enlèvements ordonnés par 
M. D'Angiviller sous Louis XVI, le cabinet de l'Amour ne présentait 
plus qu’un intérêt restreint, lorsque M. le comte de Montalivet devint 
propriétaire de l'hôtel Lambert. Il fit détacher tout ce qui restait des 
panneaux de Lesueur, et les fit transporter dans une des pièces de son 
château de Lagrange, près Sancerre, en Berry, à laquelle il donna le 
nom de chambre de Lesueur, après l’avoir fait compléter par le 
peintre Alaux. C’est probablement à cette mesure que l’on doit la 
préservation de ces précieux débris mis ainsi à l’abri de la destruc- 
tion. La frise du cabinet de l’Amour était embellie de figures d'enfants 
jouant avec des festons, et de grotesques en camaïeu. Le lambris 
était divisé en trois sections superposées : dans la plinthe du soubas- 
sement se voyaient des panneaux allégoriques à figures en camaïeu 
sur fond d’or, célébrant la puissance de l'Amour vainqueur, et des 
trophées ; au-dessus se développait une rangée de paysages alternati- 
vement rectangulaires et ovales dus à Patel, à Swanevelt et à 
Asselyn, dont quelques-uns ont été recueillis par le Musée du Louvre; 
le registre supérieur était occupé par des toiles plus vastes sur 
lesquelles Perrier avait peint des scènes tirées de l'Énéide. Ces 
panneaux étaient encastrés ainsi que les paysages dans des pilastres 
et dans des panneaux rectangulaires semés d’arabesques. Au-dessus 
de la porte était placé l’Enlèvement de Ganymède aujourd’hui au Louvre, 
et sur la cheminée Mercure désarmant l'Amour, belle composition qui 
semble être perdue. Les délicieuses arabesques du cabinet de l'Amour 
recueillies au château de Lagrange, ont été soigneusement décrites 
par M. le marquis de Chennevières‘, qui en a indiqué les sujets et 
la composition, en faisant ressortir la savante originalité de leur 
invention et la délicatesse exquise de leur exécution. 


A. DE CHAMPEAUX. 
(La suile prochainement.) 


1.M. de Chennevières-Pointel, Recherches sur la vie et sur les ouvrages des peintres 
provinciaux, t. II, p. 123, et Dussieux, Nouvelles recherches sur la vie de Lesueur. 
Archives de l'Art français, €. I. 


LE 
PORTRAIT D'OSWALD KRELL 


PAR ALBERT DUÜURER 


Victor Cousin, dans son fameux traité du 
Beau, du Vrai et du Bien, regrettait que ce 
peintre eût dépensé son talent à représenter 
des personnages obscurs et de peu d'importance. 
Men ES Avec cette façon d'entendre la peinture, 
ra SZ SEA notre grand esthéticien national n'aurait 
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pas manqué d’être plein de considération 
pour le photographe de l’Institut, mais J'imagine qu'il aurait eu assez 
peu d'estime pour Albert Dürer, à qui n’est pas même, comme à 
Philippe deChampaigne, échue la bonne fortune d’avoir pour modèles 
un Richelieu ou un Turenne. Et c'est au dernier rang de l’œuvre 
de Dürer que Cousin aurait placé le portrait d’'Oswald Krell, dont 
nous donnons ici la reproduction; car Oswald Krell réalise l'idéal 
de l’obscurité et du peu d'importance; on n’a pu découvrir ni d’où il 
venait, ni qui il était, et rien ne nous est resté de lui, à part son 
nom et son image. 

Le portrait de Dürer est aujourd’hui à l’Ancienne Pinacothèque 
de Munich : il est peint sur bois, compte 48 centimètres de haut sur 
38 de large, et provient de la collection Wallerstein, où l'avait 
introduit en 1812 le marchand de tableaux Hertel de Liesheim. IL 
porte sur la droite, en haut, le nom d'Osvazr KRELL et la date de 
1499. Et malgré qu’il nous représente les traits d’un personnage tout 
à fait inconnu, nous persistons à le considérer comme une des pein- 
tures capitales du maître de Nuremberg. 
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On a souvent indiqué la vive ressemblance du génie et de l’œuvre 
de Dürer avec le génie et l’œuvre de Léonard de Vinci. Dürer et 
Léonard ont été les deux grands philosophes de la peinture : philo- 
sophes comme il sied que les peintres le soient, c’est-à-dire simple- 
ment occupés du côté théorique de leur art, et tâächant à fonder la 
beauté de leurs œuvres sur des principes raisonnés. Mais il nous 
semble qu'on peut aller plus avant dans la comparaison, et que 
Léonard et Dürer, avec le même tempérament et les mêmes visées, 
ont encore subi, au cours de leur vie, des évolutions analogues. 
L'un et l’autre ont d’abord témoigné d’un goût passionné pour 
l'étrange et le mystérieux; et chez l’un comme chez l’autre ce goût 
de jeunesse s’est avec l’âge atténué, pour laisser place au seul souci 
de la forte vérité naturelle. Au terme de sa carrière, Léonard 
reprenait ses anciennes peintures, essayait d'y introduire une 
science plus simple et une plus scrupuleuse réalité : M. Springer a 
pu soutenir sans invraisemblance que le carton de Sainte Anne de 
Burlington House et notre Vierge aux rochers étaient ainsi des recom- 
mencements de peintures antérieures, entrepris au point de vue 
d’une vérité d'art plus dégagée de tout maniérisme. Pareillement 
Dürer a marché de plus en plus vers la restitution complète et impar- 
tiale de la nature. Ses derniers portraits n’ont point d'autre but que 
de rendre la vie des modèles, en poussant aussi profondément que 
possible l'intensité de leur expression intime. Dans ses premiers por- 
traits, au contraire, la préoccupation est manifestement toute 
différente : les modèles ne sont que des prétextes, et les expressions 
que Dürer leur prête ont une étrangeté saisissante, mais une étran- 
geté voulue, extérieure, pour ainsi dire fantaisiste. 

C’est à cette première manière qu'appartient le portrait d’'Oswald 
Krell : il en marque à notre sens le développement le plus typique. 
Tout est évidemment calculé en dehors de la personnalité du modèle, 
dans cette image singulière : l'expression un peu inquiétante du 
visage, le contraste du costume noir et du rideau rouge, et cet 
extraordinaire coin de paysage qui se découvre sur la gauche, avec 
ses petits arbres élancés, laissant apercevoir le cours sinueux d’un 
ruisseau. Il y a là une composition, une étude d’effet, nullement un 
portrait. 

Aussi bien la date de ce tableau marque-t-elle un moment de la 
vie de Dürer où le maitre semble avoir été particulièrement hanté 
du souci de l’étrangeté. C’est en 1498 qu'il termine son Apocalypse et se 
peint lui-même dans l’étonnant portrait, aujourd'hui au Musée de 
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Madrid; de 1497 datent le portrait de femme (malheureusement si 
détérioré) du Musée Stœdel de Francfort et la Jeune femme en prière 
du Musée d’Augsbourg : deux peintures dont il est impossible de dire 
si ce sont des portraits ou des compositions, tant y est manifeste la 
recherche d’un effet d'expression dépassant la personnalité du modèle. 
Et c’est de 1500 que date l’œuvre la plus troublante du maître, cet 
Hercule au lac Stymphale du Musée de Nuremberg, où la science la 
plus scrupuleuse s’allie avec une inquiétude si évidente de l'effet 
expressif. Hélas! on sait ce que le temps a laissé de ce merveilleux 
tableau : à peine si nous pourrions nous en faire une idée sans l’es- 
quisse de la collection grand-ducale de Darmstadt. 

Que Léonard ait eu à son début un goût marqué pour l'étrange et 
le mystérieux, cela n’a rien d'étonnant : ce goût était à l’état endé- 
mique à Florence, et la singularité de Léonard apparaîtrait volon- 
tiers comme un retour à la saine nature, comparée avec celle de ses 
prédécesseurs Verocchio et Cosimo Rosselli, ou de ses contemporains 
Botticelli et Filippino. Mais le cas de Dürer est plus obscur; d’où 
peut être venue la préoccupation de l’étrange et du mystérieux à ce 
jeune bourgeois de Nuremberg, élève du paisible Wolgemuth? Tout 
au plus pouvons-nous répondre par quelques hypothèses, rappeler, 
par exemple, l’origine magyare du maître, le courant d'idées où doit 
l’avoir poussé l'illustration de l’Apocalypse, l'intensité du sentiment 
qui a toujours bouillonné au fond de son âme de poète. 

Mais la source véritable du goût d’étrangeté de Dürer, à notre 
avis, c’est le premier séjour qu’il fit à Venise, en 1493 ou 1494. Ce 
qu'il connut alors de l’art vénitien, ce n’est point la manière froide 
et concentrée des Vivarini, ni la manière toute de vie et de santé des 
Bellini et des Carpaccio; c’est la manière, à dessein bizarre, maladive 
et troublante de ces maitres germano-italiens, Jean d'Allemagne, 
Carlo Crivelli, Nicolo et Jacopo de Barbari. « Ces peintres, dit Thau- 
sing, se sentent attirés par ce qui est étrange et aventuré; ils 
inclinent en partie vers l’exécution brillante et fine, en partie vers 
l’observation pénétrante, en partie vers l’expression du sentiment ». 
Nul doute que leur influence, jointe à celle des estampes de Mantegna, 
n'ait agi vivement sur l’âme de Dürer; et peut-être est-ce de leurs 
œuvres maniérées et malsaines, mais au premier abord si séduisantes, 
qu’il veut parler lorsque, en 1506, pendant son second séjour à Venise, 
il écrit dans une lettre : « Les choses qui m’avaient tant plu ici il y a 
onze ans ne me plaisent plus aujourd’hui. » 

T. DE WYZEWA. 


SILHOUETTES DE COLLECTIONNEURS 


M. EUDOXE MARCILLE 


La seconde moitié de ce 
siècle apparaitra, plus tard, 
dans l’histoire du goût fran- 
çais, comme une période de 
noble curiosité. Par une 
réaction trop naturelle, les 
esprits ont voulu demander 
aux arts du passé une com- 
pensation à l’affaissement de 
l’art contemporain. Cette 
pente inévitable des ama- 
teurs devait s'étendre, et 
mème un peu se perdre, dans 
toutes les directions du beau. 
Partout il y avait à décou- 
vrir et réunir des chefs- 
d'œuvre de tous genres, car du bibelot à la grande peinture rien ne 
s'était fait sans âme ni dextérité. Ce domaine indéfini de la collection 
se partagea donc entre les natures d'hommes les plus diverses, sous 
la forme la plus fréquente de la spécialisation. Ce fut une poussée de 
tout un monde, une avidité incomparable de surenchères, une mer- 
veilleuse jalousie de tous et de tout. Il s’établissait, de la sorte, un 
véritable peuple de collectionneurs, avec langue spéciale, mœurs, 
coutumes et dignité à part. Ne conviendrait-il pas, à la veille de cette 
fin de siècle, de voir fixer les silhouettes de nos amateurs grands et 
petits? Chacun d’eux, au milieu de son cadre d'intérieur, attendrait 
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plus tranquillement la survie toujours un peu froide du catalogue de 
sa vente et serait plus certain de son entité biographique. Une bonne 
part de notre rayonnement intellectuel n’est-elle pas due à cette 
classe d'élite vouée au culte de notre vieil idéal, et croit-on sans 
influence sur la sympathie admirative du dehors cette passion des 
choses de la beauté! 

Le sourire de Prud’hon et l’attirante physionomie de M. Eudoxe 
Marcille mériteraient bien d'ouvrir cette galerie de portraits. Ce 
seraient là des figures vraiment historiées, car leurs entours parle- 
raient pour elles avec une éloquence d’attributs vainqueurs. 

Où est le Parisien, où est mème le provincial, à ne pas connaître 
M. Marcille? Où est l’homme, surtout, à ne s'être pas vu invité à la 
visite de sa collection? M. Marcille s'active partout où il entrevoit 
motif à admirer : les expositions, les belles ventes, les concours, les 
ateliers un peu supérieurs, toutes les salles de tous les musées; on 
l’appelle l’ami des artistes, car ami des arts ne lui parait plus assez 
humain même pour les vieux morts de sa galerie, et dans sa tendresse 
profonde de leurs œuvres il les traite encore comme s'ils pouvaient 
l'entendre. Son existence tout exclusive s'est uniquement répartie 
entre les préoccupations d’art les plus capables de nourrir ce besoin 
toujours renouvelé de l'œil. Pas un éveil de jeune peintre ou scul- 
pteur, pas un entrefilet de revue spéciale ne le trouve distrait : il va 
droit à la nouveauté et sait faire bruit autour de soi, au cas d’un 
sujet vraiment digne. Son indulgence immense pour les tristes pro- 
ducteurs d'aujourd'hui ne se lasse jamais, ni dans les commissions 
ni dans les jurys; mais il se garde bien, par exemple, de l'exercer à 
domicile, dans son chez soi. Là, toute compassion cesse pour le 
médiocre : l'honneur de la collection fait presque partie de l'honneur 
du foyer, aucun suspect n’y a droit d'entrée. Le principe des com- 
pensations commence à ce seuil, avec une plénitude entière. Comment 
même comprendre pareille largeur infatigable de caractère, de la 
part d’un homme habitué à s'ouvrir les yeux, chaque matin, sur les 
plus fermes chefs-d’œuvre de la pâte française? IL faut un cœur 
solide pour ne pas devenir misanthrope de toute peinture contem- 
poraine, à semblable milieu; mais la race des Marcille s’est toujours 
fait fort d’être de bonne trempe. M. Eudoxe Marcille, en effet, malgré 
son entité bien franche, n'est pas seul en cause dans son propre 
personnage : il continue la tradition d’un père et d’un frère, avec 
l’ardeur personnelle la plus convaincue. Il se double et se triple 
comme s’il entendait son devoir de famille, au sens rigoureux du mot. 
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De fait, il s’acquitte presque d’une charge d’héritage, en concentrant 
ses pensées actives sur l’époque de prédilection des siens, sur ce 
xvin* siècle si heureusement réhabilité par eux et d’où ils tirèrent 
leur plus flatteuse renommée d'amateurs. 

La famille Marcille est originaire de Beauce. Le grand-père, le 
fondateur de la race, sortait d’un milieu de modestes cultivateurs, 
mais il eut le courage et l'esprit de faire fortune au commerce des 
laines, à Orléans. Son titre de bourgeois ainsi gagné le classa 
même, de 1815 à 1830, dans les conseils politiques de sa ville 
d'adoption. De quatre enfants, son fils François, né le 7 juillet 1790, 
fut destiné à la succession du négoce paternel, mais de bonne heure 
il inquiéta les sollicitudes. Il copiait les factures comme on copie un 
tableau, avec le goût inné du dessin. Le classique maître à écrire d'il 
y avait cinquante ans, Claude Dumesnil, ne moulait pas mieux sa 
propre calligraphie! Cette disposition, encore accrue d’une froideur 
prononcée des mathématiques, compromit bientôt le rève de la 
maison. En 1813, le mariage du rebelle avec la petite-fille du 
fameux Simonneau, l’héroïque maire d'Étampes, l’une des premières 
victimes de la Révolution, au moment de l'émeute des grains, ce 
mariage, au lieu de réduire ses projets fantaisistes, accentua davan- 
tage sa répulsion pour la vie pratique. Dessiner, peindre, faire la 
chasse aux rares occasions de vieilles toiles des brocanteurs d'Orléans, 
s’employer à l'estimation des tableaux du Musée, juste à l’heure des 
aménagements de M. de Bizemont, devinrent alors ses plus chers 
loisirs. L'artiste et l’amateur venaient done de poindre au même 
degré. Après plusieurs années, il parut difficile de mürir cette 
dualité loin de Paris, et, en 1822, François Marcille quittait Orléans 
pour la rue de Lille, ou plutôt la rue Bourbon. Les premiers mois, il 
les passa au Louvre, étudiant, ouvrant les yeux, s’affinant son flair 
de l’avenir, puis, le soir, à la fermeture des portes, le petit vieux 
père Alphonse Giraud le voyait paraître au seuil de son étrange 
boutique et lui louait, à sa demande, des toiles de maîtres pour copies, 
presque toujours des têtes de Greuze. L’arrhe de dépôt en était de 
cinq cents francs! Heureux âge, où la casse d’un Greuze ne s’estima 
jamais davantage! À cet instant aussi commence la suite entrainante 
de ses acquisitions. La passion du tableau envahira et gouvernera sa 
vie. Pourtant, comme il est bon fils et comme son père l’adore mal- 
gré sa folie de peinture, il débutera par une condescendance 
admirable. Son premier bel achat menace de s'élever à 1,500 francs. 
Le père vient de l’apprendre par ricochet, et il n’a pas de cesse avant 
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de lui avoir fait promettre l'abandon de ce projet de ruine! II s'agis- 
sait du merveilleux Rubens, la Vierge pressant l'Enfant Jésus contre 
son sein. Cette œuvre s’est vendue, depuis, 200,000 francs à un 
cabinet de Bruxelles! Ah! si le père avait su l'avenir, il était 
capable de prendre les 1,500 francs... à son compte! Les marchands 
devinérent tout de suite le flair du jeune curieux et n’eurent pas de 
peine à l’intéresser à leur fond de boutique. Chose même bien 
inattendue comme origine de collection spéciale, ce fut Dauvin, le 
Dauvin de la rue Bonaparte, ce fut lui l’initiateur occasionnel de 
François Marcille au culte de Prud’hon. Le bonhomme possédait un 
lot assez considérable de feuillets du maître et ne trouvait guëre 
preneur. Le carton en détresse fut un éblouissement pour l'enthou- 
siaste chercheur. Les gravures ou lithographies connues l'avaient 
sommairement renseigné sur la peinture de Prud’hon, mais la sur- 
prise indéfinissable de ces vignettes était une révélation. Où donc les 
amateurs du temps présent avaient-ils l'esprit, pour négliger de 
cette façon outrageante le plus amoureux des dessinateurs français! 
Il se garda bien, pourtant, d’ébruiter son indignation relative, et fit 
une ardente main-basse sur tous ces Prud’hon de Dauvin. Ce fut une 
éducation d'Achille fort profitable au Chiron d'occasion. François : 
Marcille eut même à rentrer d'autant plus ce bonheur, en présence 
d’une compétition directe. Le plus aimable des rivaux, le jeune 
marquis Maison, venait à s’éprendre du même héros, à deux ou trois 
ans de là, et le menaçait d’une concurrence. Néanmoins, sa priorité 
restait bien incontestable, au su de tous ses fournisseurs en titre. 

Il semble indispensable, à ce propos, de dissiper, tout net, une 
erreur de la plus criante ignorance. MM. Marcille, La Caze et 
Walferdin sont les seuls, les seuls et les premiers, à s'être avisés du 
dix-huitième siècle et à l’avoir désenfoui solennellement. L'amour 
insatiable de la réclame peut seul expliquer certaines prétentions 
en usage aujourd'hui. Après ces hommes d’une initiative désormais 
historique, toute une éclosion de collectionneurs s’est fait jour, mais 
aucun n'aurait dû songer prendre la place de ces ascendants. IL est 
admirable de pousser le zèle de l’émulation au plus haut point; 
cependant la stricte justice et la pudeur défendent d'employer ses 
relations de presse à une affabulation mensongère des origines de ce 
retour du goût. Le mérite d’avoir accentué la pente de ce courant est 
assez notable déjà, pour s’en contenter. La vente Poterlet mit encore 
force Prud'hon dans les cartons de François Marcille, cette fois, 
d’une manière ostensible. Sous le marteau du commissaire-priseur, il 
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était difficile de jouer de coquetterie, et les premières amorces de la 
collection grandissante firent préjuger de son avenir. Watteau, 
Chardin, Boucher, Latour et Greuze. furent … après Prud’hon! les 
cinq conquêtes Les plus à cœur. Pour les dépister, il n’y avait ni 
bouges, ni galetas de revendeuses, ni réserves de ferrailles, où le con- 
vaincu négligeât de s’introduire. Plusieurs voyages en Italie, en 
Belgique et en Hollande vinrent étendre aussi ses acquisitions aux 
écoles étrangères. IL aimait trop les choses supérieures, il copiait 
d'un amour trop respectueux le Mariage mystique du Corrège — sa 
reproduction parfaite est aujourd’hui au Musée d'Orléans — pour se 
faire exclusif à aucun degré. Peut-être même eût-il moins porté 
l'effort de sa préférence sur le xvrrr° siècle, s’il n’y avait eu là comme 
l'attrait d’un monde à découvrir : l'amateur en lui était homme 
d'action, passionné d’inédit et de renouveau. L'existence souriait à 
ses goûts, ou plutôt ses goûts souriaient à l'existence, car il s’épre- 
nait en même temps d’art ancien et de lettres contemporaines. 
Villemain, Guizot, Cousin, Saint-Marc-Girardin n'avaient pas d’au- 
diteur plus régulier, Hugo ni Lamartine, de mémoire plus impa- 
tiente. Le dessin et les portraits de sa famille occupaient en outre les 
saisons mortes et la trève des ventes ou des occasions. Chaque 
dimanche, il recevait les amateurs et les artistes, à sa chère rue de 
Tournon, tout contre le Foyot d'aujourd'hui. Combien se souviennent, 
à l'heure actuelle, de ces après-déjeuners! mais demandez aux rares 
survivants s'ils les oublieront jamais! A pareil esprit, il fallait une 
femme d’un mérite solide et de la patience la plus aimante. La femme 
est d’instinct l’ennemie de toute collection, c’est-à-dire de toute inva- 
sion. Elle finit par être fière d’un glorieux encombrement, mais... 
après combien d’années de tempêtes muettes! On en a vu employer 
les heures de solitude aux combinaisons de digue les plus embar- 
rassantes pour les panneaux du mari : les femmes de biblio- 
philes sont, toutefois, les plus longues à se rendre, car les dos de 
livres ne leur disent rien, au contraire! et leur salon, leur salon 
lui-même est presque toujours envahi de vitrines massives! 

Me Marcille souriait à chaque nouveauté, et savait prendre en 
très bonne part les surprises extraordinaires et continuelles réser- 
vées à la bourse du ménage au cours des achats ou des voyages de 
son mari. De cette compagne de toute indulgence, François Marcille 
a laissé le portrait le plus tendrement fidèle. D’une pâte mixte à égale 
distance de Greuze et de Saint-Martin, cette ressemblance aimée 
explique le vrai charme d'intérieur de l’honnète homme. Elle a bien 
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ce sourire d'inaltérable bonté, ce sourire devenu, depuis, le rayon 
d'âme de son fils Eudoxe, au grand désespoir de tous les graveurs 
figés. François Marcille menait donc une vie de rêve. Comme les 
véritables heureux, il ne travaillait pas, il s’occupait. Oh! la nuance 
est de celles à ne faire difficulté pour personne. Cette jouissance 
paisible, mais toujours en haleine, des choses de nos préférences, 
elle a sur les besognes de contrainte l'avantage trop naturel d'une 
sérénité libre. Aussi, combien travaillent sans parvenir à s'occuper; 
et combien au contraire s'occupent en vrai travail! La conscience du 
travail volontaire en arrive même à des efforts de tâche très supé- 
rieurs aux poussées des hommes de métier. La battue constante de 
François Marcille à travers tous les recoins susceptibles d’une 
découverte d'art ressemblait singulièrement, à ce point de vue, aux 
allures d’une position sociale. On aurait dit d’une carrière réelle. 
Toujours un tableau sous le bras, il allait avec sa belle mine 
ouverte et claire. L’encombrement de son intérieur où s’entassaient, 
au hasard de chaque soir, les achats de la journée ne diminuait rien 
de la force acquise et il continuait de plus belle. Les murs, la table 
et les dressoirs de la salle à manger même disparaissaient sous des 
lots de toiles empilées. On déjeunait debout, on dinait parfois un 
par un, si le couvert se trouvait incompatible avec de nouvelles 
entrées. Les corridors étaient autant de caps à doubler... sur la 
pointe des pieds, et les pièces de l’appartement finissaient par perdre 
leurs noms d'usage pour s'appeler comme des salles de musée. Ni 
femme de chambre, ni cuisinière n'y tenaient, aucune ne voulant 
endurer les sonneries éternelles des marchands de tableaux toujours 
sur l'escalier : d’ailleurs, disaient-elles, Monsieur était sûrement 
volé par ces espèces-là, porteurs de croûtes et contrefaiseurs de 
cachets! Elles prétendaient, de fait, en avoir vu plusieurs prendre 
l'empreinte du cachet du maitre, cette précieuse estampille capable 
de décupler le prix d'une toile aux yeux des amateurs surpris. À ces 
servantes modèles, il était pourtant impossible de sacrifier la moindre 
occasion d’emplettes, et leur seigneur les remerciait d’un souvenir... 
sans regrets. La salle des commissaires-priseurs, alors rue des Jeü- 
neurs, n'avait naturellement aucun fidèle plus journalier, et les 
naïfs experts n'étaient jamais à jeu large en face de lui. 
D'un œil sans réplique, il perçait les faux et les ruses de contre- 
façon. Sa promenade de tous les après-midi débutait invariablement 
par ce vieil hôtel des ventes : il n’y avait ni froid, ni rhume à 
pouvoir l'en détourner. Un jour même, vers la fin de sa vie, on fut 
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témoin d’une scène de passion fort émotionnante. Il neigeait depuis 
le matin, et François Marcille, son tableau sous le bras à l'ordinaire, 
montait l'escalier de la maison des Jeûneurs. Tout d’un coup, ses 
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pieds glissent, il tombe : on s’empresse, on le relève..., mais il refuse 

de s’en aller avant d’avoir fait le tour de la salle d'exposition. Et ce 

tour, il le décrit, presque en sang, soutenu par deux commission- 

naires! On pense si les groupes se rangeaient, avec une certaine 

admiration attendrie. Il est enfin mis en fiacre et Velpeau arrive à 
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son chevet. La chute était grave. elle causait la fracture du col du 
fémur. Avec sa gaieté habituelle, le malade, sans autre souci de son 
état, entame Velpeau sur le chapitre des pêcheurs à la ligne, et, comme 
il le savait « de la partie », le met au courant des différentes sortes 
de niches usitées entre confrères. Le chirurgien rit le plus fort, fait 
le nécessaire et quitte le blessé avec du repos pour toute ordonnance. 
La guérison ne fut jamais complète néanmoins au point de rendre la 
solidité première au vaillant marcheur : il dut user de la canne et se 
résoudre à boiter un peu; mais cela ne l’empêchait pas d'entreprendre 
un nouveau voyage d'Italie, plusieurs mois après, au bras d’une 
vieille domestique. Depuis, tout comme avant, sa verdeur d’action 
montrait une égale fièvre de conquête. Il suffit, pour en avoir l’in- 
croyable preuve, d'apprendre le total de ses tableaux... quatre mille 
cinq cents toiles! Une fortune s’y serait consumée dix fois avec les 
prix d'aujourd'hui, et les plus vastes musées d'Europe sont loin 
d'approcher d’un tel chiffre. Le catalogue de sa vente encore grossie 
de quatre mille estampes rares donne l'impression d'une immense 
collection princeps d'où sortirent, en effet, quantité de cabinets 
d'amateurs. 

À cette vie toujours en campagne, étaient venues se joindre deux 
existences bien chères : deux fils, Eudoxe et Camille. Ils avaient aux 
veines le même amour de peinture et se ressentaient à fond de leur 
race. Cette paternité, loin de le distraire de sa passion, l'y main- 
tenait de plus belle, car l’un et l’autre enfant rendaient aux leçons 
et aux exemples de goût. 

Après ses années d'éducation au collège Stanislas, M. Eudoxe 
Marcille s'était mis à suivre les cours d'Achille Devéria et de 
Steuben. Tout amateur devrait ainsi préparer son fils au culte des 
choses d'art par un peu de pratique personnelle. Les jouissances de 
l'œil deviennent alors d'autant plus vives et analytiques. Ce n’est pas 
pour douter ici de la compétence possible et même souvent supé- 
rieure des hommes étrangers au maniement de la palette, mais enfin 
l'avantage des procédés techniques est une préparation et une avance 
indiscutables. À l’heure de son mariage avec une orléanaise, M": Erat- 
Oudet, Eudoxe Marcille put donc, en connaissance de cause, faire 
œuvre d'amateur à son tour, avec un petit lot de tableaux mis par 
son père dans la corbeille du ménage. Sur ce premier fond de cadeaux, 
il commençait ses achats particuliers. Dès 1846, son beau-père l'avait 
installé déjà dans la maison de famille de la rué d'Hauteville, en ce 
superbe atelier-galerie tout chaud encore aujourd'hui de quarante 
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ans de bonheur rare. La première période de ce bail presque à vie 
fut toute aux joies intimes et aux loisirs studieux. L'élève de Devéria 
se réveillait parfois avec des poussées de peinture, et c’étaient alors 
des mois de chevalet d'un acharnement soutenu, ou bien il se retrem- 
pait au Louvre au travail d'une copie. Maintenant, il sourit aux 
allusions de ses œuvres de jeunesse, d’un air ironique beaucoup trop 
modeste, et préfère s'entendre questionner sur ses acquisitions de 
l’époque. Deux voyages en Italie et un séjour à Londres au prin- 
temps de 1854, en compagnie de M. La Caze, datent pour l'histoire 
de son fair. 

Au point d'amitié de son père avec Louis La Caze, M. Eudoxe 
Marcille avait une tendresse presque filiale pour le vieil amateur. 
La confiance expansive de M. La Caze se montrait d’ailleurs à lui 
sans bornes ni secrets. Peu de particularités de cette existence noble- 
ment originale échappèrent à M. Eudoxe Marcille, pas même mille 
détails d'apparence insignifiante, d'ordinaire. Mais, d’un tel homme, 
rien ne paraissait banal. Aussi faut-il entendre le trésor d’anecdotes, 
la plupart des plus réjouies, relatives au personnage. Un jour, la prin- 
cesse Mathilde fait annoncer sa visite pour le lendemain : elle désire 
depuis de longs mois visiter cette galerie toujours tant citée dans son 
salon. Voilà le maître fort en déroute : quantité de tableaux font face 
au mur, la circulation semble impossible pour une femme bien en 
chair, et surtout, surtout pas un seul vieux fond de fauteuil; l'unique 
chaise d’une caducité dangereuse. Vite, chez le tapissier. Un beau 
fauteuil, — une ruine pour le compte du mois, — se carre, à heure 
dite, au meilleur endroit de la galerie, tendant ses bras frais. La 
princesse arrive, admire, s’en va. « Eh bien, cher maitre, interro- 
geait le soir M. Eudoxe Marcille, et votre fauteuil? — Mon fauteuil! 
mon fauteuil! Figurez-vous... elle ne s’est pas assise! » Et il resta 
longtemps inconsolable de cette intempestive acquisition. La princesse 
Mathilde ne connaît certes pas ce trait; elle sait, au moins, celui de 
l’habit noir; elle en fut de même l’occasion. À quinze jours de là, 
justement, M. La Caze, inscrit d'office sur la liste d'invités de la 
princesse, demandait à son « cher enfant » comme il l’appelait, à 
son cher Eudoxe Marcille, de l’introduire lui-même. Sauvage comme 
un solitaire convaincu, il avait l'horreur du monde au point de 
timidité le plus constant. M. Marcille s’en vient donc le prendre, 
le soir fatal, au dernier coup de toilette. « Je sens bien mauvais, 
n'est-ce pas? lui dit M. La Caze, en manière de salut. — Mais, non, 
mais.., mais, croit devoir répondre M. Marcille avec un embarras 
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de demi-voix. — Si, si, je sens bien mauvais, n'est-ce pas? je me 
sens, d’abord. — Mais non... je ne vois pas. — Si, si, ma concierge, 
figurez-vous, m'avait dit, il y a deux ans : votre habit, mettez-le au 
poivre et au camphre... pour le conserver. Je l’ai fait, et ne l'ayant 
point pouillé depuis, vous voyez le résultat. Ah! je sens bien mauvais, 
n'est-ce pas? » Une fois dans la voiture de son compagnon où se 
trouvait par un hasard la toute jeune fillette M1 Marcille, sur les 
genoux de sa nourrice, il continuait encore ses interrogations 
inquiètes et interpellait... mème l'enfant. Toutefois, au moment du 
danger, il finit par avoir un mouvement de crête. « Après tout, s'ils 
me sentent par trop, ils me le diront et... ne m'inviteront plus. » 
Sur cette morale consolante, il affronte la soirée et beaucoup d’autres 
à la suite. La princesse l’en fit décorer... Cette croix arriva même, 
comme un baume précieux, sur une blessure d’amour-propre bien 
compréhensible. À l'Exposition universelle de 1867, M. La Caze, 
membre-né du jury de peinture, avait eu plusieurs collègues de sa 
section désignés en outre au jury des médailles, et, presque seul, 
se voyait exclu de cette dualité, pour ne pas dire de cette ubiquité. 
Chaque matin, il arrivait aux nouvelles chez M. Marcille savoir si 
la liste des binaires s’allongeait, par hasard, de son nom, et sur la 
réponse toujours évasive, il concluait en termes invariables : « C’est 
dégoütant, je leur f...rai ma démission. » Sa pique était bien légitime 
en vérité pour ceux à en connaitre la cause. Comme tous les politi- 
ciens de toutes les époques, Rouher avait eu le mauvais goût de 
substituer la fantaisie au mérite et de mettre au lieu et place du 
vénérable connaisseur une créature à lui, son gendre M. de La Valette. 
On pense si le marquisat du nom s'était jamais fait une compétence 
dans les médaillers! Mais la croix vint, juste à trois mois de là, avec 
sa diversion radicale. Ce fut un remède et une vraie joie, une joie 
presque de jeune homme. Ainsi, le lendemain du décret de nomi- 
nation, le nouveau décoré accourait rendre l’accolade à M. Marcille, 
sans rien à la boutonnière. « Comment monsieur, lui dit espiègle- 
ment M'e Marcille, vous ne portez pas votre ruban?— Ah! ma petite 
fille, ça me ferait loucher. » 

Et ce vieux garçon était l’âme la plus tendre : on ne le vit jamais 
sortir de son intérieur sans embrasser le portrait de sa mère! 

Au milieu du cadre, chaque jour plus élargi, des connaisseurs et 
des artistes dela familiarité de son père, M. Eudoxe Marcille pre- 
nait bientôt rang définitif parmi les amateurs officiels de Paris, et 
M. de Nieuwerkerke le nommait membre du jury des Salons. De 1862 
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à 1878, il fut de la section de gravure, puis de peinture, en compa- 
gnie de M. La Caze, du marquis Maison, de Th. Gautier, de Paul de 
Saint-Victor, de M. Reiset, de M. Maurice Cottier. Il y succéda 
même à M. Cottier comme secrétaire, et ne se rappelle jamais, sans 
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un peu d'ironie défensive, les interruptions au procès-verbal d'Ed- 
mond About. 

Cependant, François Marcille vieillissait. Au mois de sep- 
tembre 1856, à l'heure de sa dernière maladie, il pria ses deux fils 
de venir passer les matinées auprès de lui pour se faire les partages 
de sa collection. Il ne voulait pas mourir avant de savoir Le sort exact 

* de ses plus précieux morceaux. Les deux frères se mirent doncssous 
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ses yeux, à un travail de répartition de lots, puis les tirèrent au sort 
au fur et à mesure, en tout équilibre et justice. Il s'agissait natu- 
rellement de la quintessence supérieure de ce véritable musée, car 
le nombre incroyable de cette totalité de tableaux ne pouvait être 
exempt de séries parfois secondaires. D'où, l’intérèt d’une distribu- 
tion préalable des perles les plus rares, quitte à livrer aux aléas des 
ventes publiques le moins capital. Il existe chez M. Eudoxe Marcille 
le catalogue manuscrit de ces lots de partage. Valeur numéraire et. 
valeur d'art, également en balance, servaient de niveau comparatif 
entre chaque lot. La part échue à chacun lui était donc consacrée 
sous le regard du père. Camille Marcille eut ainsi le Réveil, le Concert, 
Psyché, Diane et Vénus de Boucher; le Garçon cabaretier, V'Écureuse, le 
Dessinateur, \ Amusement utile, des natures mortes et un Portrait de 
femme de Chardin; de Fragonard, la Fuite à dessein, les Premières 
caresses du jour, la Bouquetière; deux Barberi de Géricault; de Pru- 
d’hon, Joseph, le Génie et l'Étude, le Roi de Rome, l'Innocence préfère 
l'amour à la richesse, la Duchesse de Polignac, M° de Bornier. Le 
3 novembre suivant, les deux fils avaient à pleurer François Marcille 
et se trouvaient engagés d'honneur à le continuer. Pourvus de ces 
merveilles de la succession, il leur était facile de faire belle figure et 
de soutenir le nom. M. Eudoxe Marcille continua de séjourner à 
Paris, laissant son frère aux larges aises de la vie de campagne. 
Camille Marcille avait connu de mème les cours de Devéria et de 
Steuben. Son premier atelier de jeune homme fut rue Madame, puis 
rue Monsieur-le-Prince, où il compta pour voisin le paysagiste 
Aligny. Camille Marcille était, au dire de son frère, un être parfait, 
du goût le plus délicat et d’une extrème imagination : l'esprit le plus 
gai, le plus varié. On le vit exposer à divers Salons des Fleurs, un 
Diogène et nombre de sujets de genre. [1 épousa la petite-fille du 
baron Walkenaer, l’ancien préfet de la Nièvre, membre de l’Institut, 
l’enthousiaste d’Horace, de La Fontaine et de M" de Sévigné; puis, 
peu après son mariage, il acheta la belle habitation d’Oisème, 
près Chartres. Sa femme était de nature exquise; elle sut tout de 
suite faire un centre d'Oisème. Le cadre d'intérieur etles châtelains: 
tout attira grandement. La direction du Musée de Chartres vint 
bientôt aussi dépendre d'eux, car la municipalité escompta fort sage- 
ment tout le parti de généreuse attention à tirer d’une telle famille. 
Cette oasis d’art,en pleine Beauce, ne chômait guère d'amis, en toute 
saison : beaucoup y venaient pour y passer, mais il était difficile d'y 
passer sans y rester... au moins la huitaine. On était si près et si 
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loin de Paris, dans cette villa toujours ouverte et d'une saveur 
ambiante si fort opposée à l'ordinaire des châteaux connus! Pas un 
esprit de culture esthétique ne songea d’ailleurs à se dérober au 
pèlerinage de cette maison des champs de l’art français. Tout le 
Louvre de l’époque : Soulié, Clément de Ris, Ph. de Chennevières, 
et les Goncourt, et les critiques, et les gens de lettres d’un peu 
d’érudition s'y succédaient surtout. Il eût même fait mauvais tra- 
verser Chartres sans pousser à Oisème, car le maître ne vous l'aurait 
pardonné de la vie, fussiez-vous tant soit peu Parisien dans l'âme. 
Représentez-vous plutôt M. Eudoxe Marcille apprenant votre pas- 
sage à Orléans et n'ayant reçu votre visite ni chez lui ni dans son 
musée : il serait implacable de reproches! M" Camille Marcille 
s'était prise, aux côtés de son mari, d’un véritable éveil pour les 
peintures. Était-ce une attention purement de cœur, ou bien un 
appel du goût? Il y avait des deux sans doute et à un degré positif, 
car elle donnait... même dans les Italiens. Pour une femme, l'exemple 
est à citer. Elle acquit, un jour, de concert avec son mari, une belle 
Pietà du Sodoma. Son beau-père se trouvait là; il court embrasser sa 
bru : « Elle est digne de porter notre nom », s’écrie-t-il exultant. 
Toutefois, leurs achats se renouvelaient à de rares intervalles, et 
ses libres travaux de peintre lui permettaient de se contenter de 
l'entretien de sa part de collection. M. Eudoxe Marcille, plus en 
danger de tentation à Paris et moins voué à la pratique d'artiste, 
multipliera davantage ses accroissements d’amateur. Mais un ter- 
rible coup venait rompre le bonheur d'Oisème, le 3 août 1875. Une 
apoplexie foudroyante étouffait Camille Marcille devant son chevalet, 
le pinceau à la main : il avait encore trente ans de vie, à juger par 
ses forces et sa structure. Son frère aimé recueillit de sa vente le 
plus d’œuvres possibles, au milieu d'enchères formidables. 

M. Eudoxe Marcille, par ses relations du monde et le souci con- 
tinuel de ses accroissements de collectionneur, ne laissait échapper 
aucune des menues occasions courantes, un peu favorables. Sa com- 
plaisance proverbiale et sans limites s’employait de même aux acqui- 
sitions d'autrui et au service des inexpérimentés ou des timides. 
Combien lui doivent les meilleures toiles du salon de famille, com- 
bien d’autres en appelaient à ses conseils de leurs indécisions. De 
combien de scènes comiques il peut encore garder mémoire, sur le 
chapitre des amateurs improvisés. Un jour, il est prié par un cousin 
de M. Scribe de pousser à l'Hôtel des Ventes un pastel de Latour, — 
le portrait même du frère de Latour; le pastel lui fut adjugé deux 
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cents francs, — heureux temps ! — Tout aise de sa réussite, il remet 
Ja conquête à l'intéressé. Le lendemain, voilà son homme lui venant, 
le pastel sous le bras et tout embarrassé : 

— Eh bien! vous êtes content? 

— Mais oui, mon Dieu oui, monsieur Marcille. 

— Comment, mon Dieu oui? 

— Tenez, je veux vous avouer une chose, le portrait me plait 
beaucoup, mais j'aimerais mieux vous le donner. 

— Me le donner! Vous avez donc changé d'avis depuis hier? 

— Non, du tout, mais j'aimerais mieux vous le donner. 


Soit, mais j'entends vous le prendre, cela va sans dire, au 
prix coûtant. 

Résistance de l’homme, résistance absolue de M. Marcille. Deux 
heures plus tard, l'explication arrivait sous la forme d'une femme 
de poids venant supplier M. Marcille de détourner son mari de la 
fatale passion des tableaux, tout à fait incompatible avec le prix du 
beurre dans les ménages moyens. Ce pastel serait le commencement 
de la ruine, et c'était sacré d'y mettre ordre dès tout de suite! Trop 
heureux de rendre la paix à ce couple en l'air, M. Marcille rache- 
tait aussitôt le corps du délit, un Latour achevé en perfection, 
justement. 

Un dimanche de 1873, M. Marcille faisait visite au lendemain 
d’un bal chez Mme Waddington, femme d’un grand industriel, le cousin 
propre de M. Waddington ambassadeur. Au cours de la causerie, une 
des personnes présentes entendant prononcer le nom de M. Marcille 
se rapprocha de lui et se félicita tout de suite du bonheur de cette 
rencontre : c'était M'° Hautier, inspectrice générale des écoles de 
dessin de la ville de Paris. Elle avait justement à lui apprendre une 
histoire bien poignante de nature à l’intéresser tout personnellement, 
presque comme une affaire de famille. Une amie à elle, M"° Paquet- 
d’Auteroche, propriétaire d’un domaine à Voippy, près Metz, avait 
eu recours, immédiatement après la guerre, à un groupe de bûche- 
rons, pour la remise en état de son beau parc mutilé par les Prussiens. 
Un jour, pendant sa promenade d'inspection, quasi quotidienne, à 
ces journaliers, l’un d’eux par manière d'attirer l’attention prit la 
pose du Zéphyr de Prud’hon et se mit à dire : « Si Madame savait ma 
position, elle me plaindrait, car je suis le gendre d’un grand peintre, 
le gendre de. Prud’hon. J'avais un petit commerce de bois; les 
Prussiens me l’ayant pillé, je suis réduit à me servir de ma cognée 
pour faire vivre ma femme, à présent dans la plus grande misère. » 
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Cette révélation bien inattendue à pareil endroit avait lieu d'émouvoir 
fort M“ Paquet-d’Auteroche. L’ouvrier se nommait Quoyeser et 


VOLTAIRE A TRENTE ANS. 


(Pastel de Latour. — Collection de M. Eud. Marcille.) 


s’intitulait troisième gendre de Prud’hon, c’est-à-dire troisième mari 
de M'° Prud'hon. Prise de pitié, la chàâtelaine s’'empressa d'aller voir 
Mre Quoyeser et la trouva, en effet, au milieu d’une absolue détresse. 


[V. — 9° PÉRIODE, 30 


234 GAZETTE DES BEAUX-ARTS. 


Elle donna de suite les secours d'urgence, et, à son premier voyage de 
Paris, sa visite d'arrivée fut pour M" Hautier, en vue de prévenir 
aussitôt le monde des arts de cette lamentable position. 

Depuis, le triste ménage Quoyeser est venu accroître mais cacher 
sa faim, dans un misérable grenier d’Asnières. La conversation 
de M'"° Hautier avec M. Marcille se prolongea, comme on pense, en 
surprises, questions, réponses, et ce, au point de donner le change, 
de la manière la plus amusante, à toute l’assistance. M. Waddington 
lui-même crut traduire au mieux le fin de la chose en disant avec un 
sourire : « Eh mais, nous allons bientôt sans doute assister à un ma- 
riage, car voilà des fiançailles en train, ce me semble. » Mie Marcille 
en riait encore dix ans après. Le lendemain, M. Marcille prenait la 
route d’Asnières, avec une émotion de cœur bien explicable. Voir la 
fille de Prud’hon, être mis à même, par un hasard providentiel, de 
la tirer d'angoisse, acquitter de la sorte, du moins en partie, toutes 
les joies dues au divin peintre et si pleinement ressenties par les 
Marcille : n’était-ce pas le plus beau roman d’un amateur! Si l’âme 
de Prud’hon avait encore sur terre, des étincelles de filiation, si de 
son sang coulait encore dans des veines, les Marcille étaient bien les 
premiers à s'être acquis le droit d’en prendre soin. Au bout d’Asnières, 
il se hisse à un galetas, sous les toits. Là, au coin d’un feu mort, une 
femme, parcheminée de fatigues et mal couverte d’une limousine, 
tremblotait de froid. Au mur, le portrait lithographié de Prud’hon et 
la gravure de la Famille malheureuse. La pauvresse vit le coup d'œil 
du visiteur sur cette composition, d’une si pénible analogie : « C’est 
là, me disait mon père, c’est l'emblème de toutes les épreuves de notre 
famille. » Sous l’étreinte de cette première impression, M. Marcille 
se mettait immédiatement à l’œuvre. Tout lui fut bon et tout lui fut 
heureux pour parer aux premières nécessités. Les artistes, le vieux 
Corot en tète, les amateurs à la suite du baron Gérard, la Société 
Taylor n’eurent pas de peine à céder aux démarches éloquentes d’un 
pareil sauveteur. Mais, non content de faire donner et de donner 
lui-même avec une largesse extrême en vue de la misère actuelle, il 
voulut faire mieux en assurant les derniers jours de la pauvre femme 
contre toute nouvelle crainte de faim. L'idée lui venait alors d’une 
exposition de l’œuvre de Prud’hon,et pour la faire bien sienne, il 
l’organisa seul. Est-il nécessaire de rappeler ici la belle ordonnance 
complète et le succès de cette Exposition à l'École des Beaux-Arts, 
en 1874? Tout le détail en fut relaté par la Gazette des Beaux-Arts 
avec, comme couronnement d'articles, le récit de la rencontre d’As- 
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nières, de la plume même de M. Marcille. Le surménement de cette 
entreprise de charité conduite à bien à force de courses et de veilles, 
fut excessif pour un travailleur volontairement isolé, mais aussi, sa 
joie fut grande de pouvoir, en versant les recettes de chaque jour à 
la Société Taylor, assurer une rente d'environ mille francs à 
M°° Quoyeser, rente reversible sur la tête du mari. L’infortunée n'eut 
pas à en jouir de longues années, car elle mourut presque aussitôt, 
et le mari à peu de temps d’elle. Malheureuse en cela comme son père, 
le bonheur domestique n'avait jamais été son fait. Battue ou trompée 
à tour de rôle, elle aurait pu prendre le droit de porter ses veuvages 
comme la Madame de Calville du Mercure galant. Ses premières 
épousailles étaient Gabriel Deval, marchand de vins à Lorient, mort 
suicidé le 8 septembre 1845, après la perte d’une petite fortune ; les 
secondes, en 1854, furent un sous-officier, en retraite à Metz, Chris- 
tophe Demange ; puis venait Quoyeser, le 29 septembre 1858. Les neuf 
années d'abandon du premier deuil avaient eu pourtant un secours 
inespérable : Horace Vernet, averti on ne sait comment, du triste 
sort de la fille de Prud’hon, lui avait fait obtenir un bureau de tabac : 
c'était le morceau de pain au jour le jour. M. Marcille connut vers 
la mème époque le fils du maitre, Eudamidas Prud’hon. Il revenait 
alors de Toul, s'établir médecin à Neuilly. Camarade et intime de 
Rogueron, le commentateur des Codes, M. Prud’hon se laissa vite 
décider par son riche ami au séjour de Courville et il y fonda une 
maison de santé. Ce frère était donc la note gaie de la famille. Garçon 
et bon vivant, il ne semble même avoir connu aucune des délicatesses 
passionnelles de sa race. Cela ne l’empêcha pas de fondre en larmes 
chez M. Marcille à la vue des trésors du génie paternel, et de remettre 
la croix d'honneur de 1808 et le cachet de Prud’hon au plus enthou- 
siaste apôtre du grand artiste. Les relations de M. Marcille avec le 
bureau de la Société Taylor en 1874, finirent par une admission trop 
naturelle. Devenu membre de cette vaste association de secours si 
bien en rapport avec ses besoins d’attentive humanité, il prenait fort 
au sérieux son rôle de bienfaisance et ne connaissait aucun obstacle 
aux services à rendre. Il partage désormais ses préoccupations de 
Paris entre les intérêts de cette société et la jouissance toujours 
nouvelle de sa chère collection, car l'air de sa collection, cet air 
semble indispensable à l’aération de sa vie. 


rl | HENRY DE CHENNEVIÈRES. 


“(La fin prochainement.) 
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LA JEUNESSE DE REMBRANDT 
1606-1631 


(QUATRIÈME ET DERNIER ARTICLE!) 


LIT: 


UE de fois n'est-il pas arrivé à un cri- 
tique, après la publication d’un travail 
où cependant il a mis tous ses soins, 
de trouver un document qu'il lui eût 
été utile de connaitre avant de con- 
clure? Trop heureux si ce document 
n’infirme pas les idées qu'il a émises! 
L'inespéré, au contraire, c'est que 
cette découverte apporte une confir- 
mation formelle à des conclusions 
qu'il n'avait exprimées que sous cer- 


taines réserves et comme des hypothèses. Depuis la publication 
de mon précédent article sur la jeunesse de Rembrandt, un hasard 
heureux m'a valu cette aubaine tout à fait imprévue. J'avais eu 
l’occasion, dans la Chronique du 5 juillet, de signaler, à l'exposition 
des maitres anciens ouverte à La Haye, une petite tête acquise pour 
un prix minime par M. Bredius, dans une vente à Rotterdam, et qui 
non seulement est une œuvre positive de Rembrandt, mais qui 
représente certainement sa mère telle que nous la montrent ses eaux- 
fortes vers 1628-1629. Me trouvant ces jours derniers à Nantes pour 
y voir le Musée, j'ai eu la surprise et le contentement d’y découvrir, 
sous le numéro 522 et parmi les tableaux légués par le duc de Feltre, 
le pendant de cêtte petite tête, attribuée par le catalogue à Guil- 


1. Voy. Gazelte des Beaux-Arts, 3° période, t. IT, p. 98, 426; t. IV, p. 154. 
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laume Van Vliet. Les dimensions des deux petits panneaux sont les 


mêmes (0,17 sur 0®,14 pour le tableau de Nantes et 0,17 sur 


A. BAARET fe, 


LES FILLES DE LOTH, TABLEAU DE REMBRANDT. 


(D'après la gravure de Van Vliet.) 


0%,13 pour la tête appartenant à M. Bredius); l’exécution, absolu- 
ment pareille, très précise et très finie, est bien celle du maitre à 
cette époque et, ce qui ajoutait pour moi à l'intérêt de ma trouvaille, 
c'est que je reconnaissais à première vue le type du père de Rem- 
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brandt, tel qu'il a été décrit et reproduit dans le dernier numéro de 
la Gazette (pages.155, 157,161 et 165), d’après des gravures ou des 
tableaux de Rembrandt lui-même, ou de Gérard Dou, de Lievens 
et de J. Van Vliet. Même forme très particulière du crâne, même 
visage allongé, maigre, ridé, avec son grand nez, froncé à la nais- 
sance et si caractéristique, ses yeux bridés et ses lèvres minces. Là 
aussi, il est à peu près chauve, sans la barbiche et les moustaches 
qu'il porte le plus souvent; mais il a le même col de fourrures que 
dans l'eau-forte où Rembrandt (Bartsch n° 263) l'a représenté éga- 
lement imberbe. Il n’y a pas à s’y tromper. Quant à l'attribution à 
Guillaume (?) Van Vliet par le catalogue, elle provient probablement 
d’une erreur pareille à celle qui, d’après la gravure de Joris van 
Vliet, avait attribué à ce dernier le portrait du Musée de Rotter- 
dam peint par Rembrandt, et, nous l’avons dit, d’après son père. 

. Je suis heureux d'offrir aux lecteurs de la Gazette la primeur de 
cette petite découverte qui, d’une façon si inattendue vient à l'appui 
de l'opinion qu’avaient fait naître en moi les deux petits portraits 
peints par G. Dou (Musée de Cassel) où j'avais cru pouvoir recon- 
naître les parents de Rembrandt : cette fois, la confirmation de notre 
hypothèse est d'autant plus décisive et précieuse qu’elle nous est 
fournie par Rembrandt lui-même. 


Les gravures de J. Van Vliet, d'après trois des tableaux de la 
jeunesse de Rembrandt qui ont aujourd’hui disparu, sont datées 
de 1631, ce qui permet de penser que les originaux étaient d'une 
date un peu antérieure. L'aspect même de ces ouvrages et l'inexpé- 
rience qu’ils nous révèlent confirment cette hypothèse. Loth et ses 
filles est assurément celui dont la perte est le moins regrettable. Bien 
que le sujet fût alors très en vogue, dans les Flandres comme en 
Hollande, il ne laisse pas d’être un peu répugnant. Il ne convenait 
guère, en tout cas, au talent de l'artiste qui ne s’est que bien rare- 
ment aventuré à de pareilles données et, même en ses meilleurs 
jours, s'en est assez mal tiré. Ce n'est pas qu'il ait mis trop 
complaisamment en lumière les côtés scabreux d’un épisode aussi 
peu édifiant. Le moment choisi par Rembrandt est celui où les filles 
de Loth, deux donzelles peu avenantes et assez débraillées, enivrent 
lé vieillard qui, tenant dans sa main la cruche qu’il vient de vider, 
chante à tue-tête, la bouche grande ouverte, les yeux demi-clos et 
l'air fort animé. Par l'ouverture de la grotte où les trois fugitifs se 
sont retirés, emportant avec eux quelques objets précieux, on aper- 
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çoit au loin la ville de Sodome en flammes et la silhouette de la 
femme de Loth changée en statue de sel. Tout cela n’est pas, en 
vérité, très agréable à voir et l'interprétation de Van Vliet (Bartsch 
n° 1), a sans doute ajouté encore à la vulgarité et à la grossiéreté de 
la scène. 

Le Baptème de l'Eunuque était aussi, en ce temps, un sujet fort 
goûté des peintres. Sans parler de bien d’autres, Lastman l'avait 
déjà traité deux fois (Musée de Berlin, n° 677, et Musée de Manheim, 
n° 113). Il fournissait aux italianisants d'alors une occasion naturelle 
de donner carrière à leur imagination et d’accumuler, sous prétexte 
de couleur locale, toutes les splendeurs d’un Orient de convention, 
tel qu’ils aimaient à se le figurer. Rembrandt n’y a pas manqué; il a 
mème emprunté à ses prédécesseurs plus d’un détail de son tableau. 
Le char couvert de tapis précieux, le parasol qui le surmonte, les 
serviteurs portant de riches draperies, les costumes du néophyte et 
de ses gardes, ainsi que la plantureuse végétation des courges et des 
chardons qui garnissent le premier plan, témoignent de la peine qu'il 
a prise à cet égard dans cette composition, l’une des plus bizarres 
que nous connaissions de lui. La figure du Maure agenouillé devant 
la mare, celle de l’apôtre qui lui verse l’eau sur la tête, et celle du 
cavalier qui les domine y sont superposées en ligne ‘droite d’une 
manière tout à fait malencontreuse, Avec ses jambes épaisses, son 
énorme encolure et sa tête étrange, la monture de ce cavalier et 
l’attitude même de celui-ci sont aussi absolument grotesques. Seules 
l'expression de gravité de saint Philippe et la piété respectueuse de 
l’eunuque répondent au caractère de la scène. Plusieurs copies 
anciennes de ce tableau, l’une chez M. Graham à Londres, une autre 
au Musée de Schwerin (n° 856), nous fournissent des indications sur 
la couleur et l'exécution de l'original que M. Bode croit d’ailleurs 
reconnaître dans une autre réplique qui se trouve au Musée d'Olden- 
bourg (n° 179). Celle-ci, il est vrai, à l'inverse des deux autres, est 
peinte à contre-sens de la gravure de Vliet (Bartsch n° 12), ce qui 
impliquerait déjà une présomption en faveur de son authenticité, 
car cet artiste ne s’est pas donné la peine de retourner les copies 
faites par lui des œuvres qu'il se chargeait de reproduire. Mais les 
différences qui existent entre les tableaux d'Oldenbourg et de 
Schwerin, celles qu’ils présentent eux-mêmes avec la gravure sont 
assez notables et la lourdeur de l’exécution de l’exemplaire d'Olden- 
bourg, la dureté de son coloris, le bariolage des tons bleus, verts, 
jaunes et rouges qui s’y trouvent réunis, sans grande préoccupation 
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de l'harmonie, nous empêchent d'accepter comme certaine l’attribu- 
tion à Rembrandt d'un ouvrage qui, en tout cas, ne lui ferait pas 
grand honneur ‘. Ajoutons qu'en traitant de nouveau cet épisode en 
1641 dans une de ses eaux-fortes (Bartsch n° 98), Rembrandt a 
repris quelques-uns des détails de son premier ouvrage. Sans en 
bannir complètement les bizarreries, il a remanié fort heureuse- 
ment la composition à laquelle il a donné à la fois plus d’ampleur, 
une ordonnance plus libre et plus pittoresque, avec des qualités 
d'expression au moins égales dans le groupe de persan et de 
Fapôtre. 

Autant qu'il est permis d'en juger d’après les gravures + Vliet, 
le Baptème de T Eunuque aïnsi que Loth et ses filles doivent être reportés 
au début de la carrière de Rembrandt, vers 1628, car l’un:et l’autre 
offrent de nombreuses analogies avec le Samson et Dalila dont nous 
avons parlé et qui est daté de cette année. Le Saint Jérôme en prières 
était sans doute d’une date plus récente. L'exécution en paraït plus 
fine et plus souple et Rembrandt, avant de peindre ce tableau, avait 
pris soin d'étudier la figure du saint dans un charmant dessin à la 
sanguine, plein de facilité et d'élégance, qui fait partie de la collec- 
tion du Louvre *. Frappé par une vive lumière et à genoux devant un 
erucifix, Le pieux ermite semble profondément absorbé dans sa prière. 
Des livres, un sablier, une natte, une gourde et un chapeau de car- 
dinal sont placés près de lui. De l’autre côté, un animal à tète bizarre, 
plus semblable à un gros chat qu'à un lion, est accroupi à ses pieds 
et des chardons, du milieu desquels s’élance une vigne chargée de 
grappes, garnissent le réduit construit en briques où se passe Ia 
scène. L'eau-forte de Van Vliet, la meilleure de son œuvre 
(Barisch n° 13), atteste le fini minutieux de cet ouvrage, notam- 
ment dans les nombreux accessoires qu'il renferme. On reconnait 
bien là le maitre de Gérard Dou et cette filiation d’ailleurs s’accuse 
de la façon la plus formelle dans un Ermite de la galerie de Dresde 
(n° 1711), où l'élève a reproduit presque identiquement le tableau du 
Saint Jérôme, en se eontentant de modifier la pose et le type du 

1. Une autre répétition du Baptème de l Eunuque, provenant de la galerie Mocenigo 
à Venise et récemment découverte en Russie dans la collection de M. le comte 
Tolstoi à Odessa, à aussi passé pendant quelque temps pour l'original. Une bien- 
veillante communication qui m'est faite par M. Somoff, directeur de l'Ermitage, 
m'apprend que cette-prétendue répétition est aussi une copie. 


- 2. Cette fois encore, ainsi que le prouve cette étude, D han ce 


à contre-sens du tableau. LE ER 
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personnage. Raffinant encore sur les leçons qu'il a reçues de 
Rembrandt à cette époque, Gérard Dou a poussé jusqu'à l'extrême 


LE HAUTÈMNE DK L'EUNUQUE, TARULEAU DR REMRRANDY, 


(D'après la gravure de Van Vliet,) 


_ limite cette préoccupation du fini. Dans le tableau de Dresde, la natte 

est rendue brin à brin, les feuillages bleudtres des chardons, sur 
_ lesquels un escargot promène sa bave luisante, laissent apercevoir 
leurs nervures les plus menues, et un papillon microscopique, égaré 
7 AV. — 3° PÉRIODS. sl 


242 GAZETTE DES BEAUX-ARTS. 


au fond de cette grotte, agite ses ailes diaprées. Une couleur froide 
et criarde ajoute encore à la sécheresse de cette exécution impitoyable 
et fait ressortir la pauvreté, le peu d’à-propos de tous ces détails, sur 
lesquels Dou à insisté avec une complaisance indiscrète, comme pour 
signaler à notre attention sa patiente et puérile calligraphie. Ce qui 
chez le maitre n’était qu'une occasion d'étude plus consciencieuse et 
plus attentive de la nature, est devenu l'essentiel et le but principal 
pour le disciple. 

Nous pouvons nous faire une idée de ce qu'était le Saint Jérôme de 
Rembrandt d’après un excellent tableau, admirablement conservé, 
qui appartient au comte $. Stroganoff à Saint-Pétersbourg, et qui 
porte, avec le monogramme de Rembrandt, la date 1630’. Le sujet 
en est assez énigmatique. Nous y retrouvons le vieillard à barbe 
blanche que nous avons déjà signalé dans de nombreuses eaux-fortes 
et dans le Loth du jeune maïtre. La scène, d’ailleurs, se passe égale- 
ment dans une grotte et à l'horizon apparaît encore une ville 
incendiée, avec des monuments, un grand escalier, la silhouette 
d’un temple surmonté d’une coupole et sur un plan plus rapproché 
des maisons dont les habitants s’enfuient à toutes jambes. Mais cette 
fois, au lieu du compère jovial et aviné que nous offrait le tableau de 
Loth et ses filles, nous sommes en présence d'un vieillard à figure 
vénérable, assis solitairement dans une attitude méditative. À côté 
de lui sont entassés des objets précieux, un tapis de velours pourpre 
brodé d’or, un bocal et une cruche d’or très richement travaillés, 
qu'il a voulu sans doute dérober à un pillage imminent. Sa fuite a 
été précipitée, car il a les pieds nus. La tête appuyée sur sa main 
droite, il semble absorbé dans ses réflexions, incertain du parti qu'il 
doit prendre. Son autre main repose sur un gros in-folio, et 
Rembrandt a eu soin de nous avertir en inscrivant son titre que ce 
livre est une Bible. L'épisode est donc emprunté aux Livres saints; 
mais cet épisode et ce personnage quels sont-ils? Comme M. Bode, 
nous nous contenterons de poser l'interrogation, sans pouvoir y 
répondre. L'œuvre d’ailleurs est exquise et le problème même 
qu'elle nous propose, en stimulant notre imagination, lui prête un 
piquant intérêt. Avec des empâtements modérés dans les lumières, 
la touche est précise et moelleuse, légère et facile, et le coloris très 
harmonieux. La tête du vieillard, très délicatement modelée, est 


1. Il a été gravé par G.-F. Schmidt, en 1768, ct il faisait alors partie de la col- 
lection César à Berlin. 
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pleine d'expression, et les tons gris lilas de sa houppelande fourrée 
s’accordent heureusement avec le vert pàle de sa tunique. Ces 
nuances un peu froides qui contrastent avec les colorations rous- 
sâtres des parois de la grotte et des végétations, dont elles sont 
garnies, forment un ensemble d’une grande distinction. Comme pour 
le Saint Jérôme, Rembrandt avait préparé avec soin son tableau, car 
nous avons noté au Cabinet des dessins de l'Ermitage une étude à la 
sanguine, faite pour la figure de ce vieillard, étude qui, par sa sûreté 
et son élégance, rappelle celle du Saint Jérôme et doit ètre de la mème 
époque. 

Ainsi qu'on a pu le voir, le paysage dans la plupart des peintures 
de Rembrandt n’a joué jusqu'ici qu'un rôle fort effacé. Il n’occupe 
une place un peu importante que dans le Baptème de l'Eunuque et ïl 
faut bien reconnaitre que sa faiblesse trahit l’insuffisance des études 
de l'artiste à cet égard. Les plantes qui occupent le premier plan du 
tableau ont été copiées par lui séparément pour les besoins de la 
cause et rapprochées les unes des autres sans grande vraisemblance; 
elles ne font point corps avec la composition et ne concourent que 
médiocrement à sa valeur. Rembrandt, qui tient à utiliser ces études, 
les à introduites de nouveau, et peut-être avec moins de convenance 
encore, dans son Saint Jérôme. Mais il a probablement senti lui-même 
le peu d'à-propos de cette addition et ne se jugeant pas assez préparé 
pour tirer désormais parti de cet élément pittoresque il n’a pas, de 
quelque temps du moins, renouvelé sa tentative. Habitué à trouver 
son point d'appui dans la nature, il a besoin de la consulter à tout 
moment et il ne sait pas se passer d’elle. Quand il essaie de le faire, 
il n’a pas lieu de se louer du résultat. Lui qui plus tard aura l’occa- 
sion d'étudier des lions dans les attitudes les plus variées, il est bien 
en peine pour représenter celui qui accompagne saint Jérôme, et si 
par la suite il ne devint jamais fort habile à peindre des chevaux, 
du moins il n’en imaginera plus d'aussi grotesques que ceux du 
Baptême de l'Eunuque. Autant qu’il le peut, il lui faut ses modèles sous 
la main, afin de pouvoir les copier à sa guise et comme, à l'exemple 
de ses contemporains, il aime à emprunter ses sujets à l'Orient, il 
cherche à s’entourer de tous les accessoires qui peuvent aider à la 
couleur locale. C’est à ces achats que passent ses menus gains, et sa 
curiosité, aussi bien que le désir d’accroitre ce qu’il considère comme 
nécessaire à sa profession, le poussera incessamment à grossir ce 
premier fonds de ses collections. Il faut qu’il puisse à sa fantaisie 
accoutrer ses personnages bibliques ou meubler leurs intérieurs en 
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puisant dans les oripeaux de sa garde-robe et en utilisant les res 
sources qu'il emmagasine. 

Dès ce moment nous pouvons relever dans ses tableaux et ses 
eaux-fortes, ou dans les œuvres de ses compagnons d'étude, quantité 
d'objets qu’il a déjà réunis et dont à maintes reprises il s’est servi. 
Ce sont de riches étoffes, des écharpes aux vives couleurs, un tapis 
de velours brodé d’or, une pelisse doublée de fourrures; ou bien des 
armes, un casque, une grande épée à deux mains, un carquois, un 
poignard javanais et ce hausse-col en fer forgé, que nous avons si 
souvent mentionné; ou bien encore des bijoux, de la vaisselle : une 
aiguiére et une coupe de métal, des pendants d'oreilles en perles, des 
bracelets, des chaînes d’or qu’il passe au cou de ses modèles ou avec 
lesquelles il attache les grandes plumes dont il orne leur coiffure. 
Notons enfin des objets d'apparence plus modeste, mais qui ne lui 
sont pas moins utiles : la natte, le chapelet, la gourde et le sablier 
placés dans la grotte du Suint Jérôme, les in-folios et les parchemins 
qui garnissent la prison du Saint Paul ou le taudis du Changeur. 

Avec tous ces accessoires, ainsi que le remarque M. Bredius, 
Rembrandt composait de véritables natures mortes, quelque chose 
comme ces Vanitas, — c'était le nom consacré, — que peignaient à 
Leyde, précisément à cette époque, des artistes tels que Jan Davidsz 
de Heem ou Pieter Potter, et qui avec leur harmonie sobre et discrète 
plaisaient aux lettrés de cette ville et faisaient l’ornement de leurs 
cabinets de travail. Avide de s’instruire dans son art, le jeune peintre 
avait sans doute aussi commencé à acheter des gravures, celles de 
son compatriote Lucas de Leyde, par exemple, ou des suites de 
paysages et de costumes orientaux qui répondaient à ses préoccupa- 
tions de couleur locale. Plus probablement encore il y avait déjà joint 
quelques acquisitions de tableaux d'artistes vivant alors à Leyde, 
car nous verrons figurer dans son inventaire trois œuvres de Jan 
Pynas, une grisaille de Simon de Vlieger, plusieurs paysages de Jan 
Percellis qui, vers ce moment, s'était retiré près de Leyde, à 
Soeterwoede, où il devait mourir bientôt après (1632), et une 
marine du beau-frère de ce dernier, H. Van Anthonissen. De tels 
ouvrages n'étaient pas d’un prix bien élevé; en guettant les occa- 
sions on pouvait les acquérir moyennant quelques florins, dans les 
ventes publiques ou chez les marchands‘. 


1. Dans un inventaire dressé à Leyde en 1632, deux tableaux de Van Goyen sont 
estimés 12 florins. 
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Les collectionneurs, en effet, ne manquaient pas et la récente 
publication de notes recueillies au commencement du xvr° siècle par 
un avocat des États d'Utrecht, Arent Van Buchel', nous a valu de 
curieux détails sur plusieurs amateurs de Leyde : Boissens, le bourg- 
mestre Booms, H. Hondius, H. Screvelius, le recteur de la Faculté, 
l'avocat Backer, etc., et sur la composition de leurs collections où 
les Flamands et les plus anciens peintres hollandais : Lucas de 
Leyde, Heemskerck, Goltzius, C. Ketel, Bloemaert, etc., étaient 
surtout représentés. Leurs œuvres devaient particulièrement inté- 
resser Rembrandt qui ne négligea, sans doute, aucune occasion de 
les étudier. Mais Van Buchel ne se contentait pas de mentionner les 
peintures qu'il avait pu voir pendant les séjours consécutifs qu'il 
avait faits à Leyde en 1605, en 1622 et 1628. Il cherchait en même 
temps à rassembler sur les artistes de son pays toutes les infor- 
mations qu'il parvenait à recueillir soit par lui-même, soit par ses 
correspondants, et il semble qu'il ait eu en vue la rédaction d’un 
travail faisant suite à celui de Van Mander. Or, parmi les notices 
abrégées qui concernent quelques-uns des peintres de son temps, 
nous trouvons à la date de son dernier voyage à Leyde, en 1628, 
l'indication suivante qui se rapporte évidemment à Rembrandt 
Molitoris etiam Leidensis filius magni fit, sed ante tempus. Si ambigu 
que soit le latin de cette note, elle nous prouve de toute façon que 
le fils du meunier de Leyde jouissait déjà à cette date d’une répu- 
tation précoce *. Sa renommée pendant les trois années qui suivirent 
s'était peu à peu étendue parmi ses concitoyens et dans les villes 
du voisinage. Il commençait à recevoir de fréquentes visites des 
amateurs et tout en enjolivant son récit de ces anecdotes que les 
biographes de son temps se faisaient un devoir d’y mêler, Houbraken, 
qui nous donne ce renseignement, rapporte qu'un connaisseur de 
La Haye auquel il avait été présenté, lui avait acheté un tableau 
au prix de 100 florins, somme qui paraissait alors très considérable, 
surtout pour l’œuvre d’un artiste aussi jeune. Encouragé par ces 
premiers succès, Rembrandt redoublait d’ardeur et la fin de son 


1. Arent van Buchels, Res Picloriæ, par G. Van Ryn (Oud-Holland, V, p. 143). 

2, Tel est, en effet, le sens le plus probable de ce passage dont quelques per- 
sonnes ont cru pouvoir donner uue interprétation différente, pensant que Buchel 
voulait dire que le jeune artiste entreprenait, avant d'y être suffisamment préparé, 
des {âches trop au-dessus de ses forces. Il ne nous semble pas que les dimensions 
ou les visées des œuvres exécutées par Rembrandt jusqu'en 1628 confirment cette 
interprétation. 


246 GAZETTE DES BEAUX-ARTS. 


séjour à Leyde fut marquée par une période d'activité très féconde. 

Son œuvre gravé suffirait pour nous en convaincre. Nous comptons, 
en effet, un assez grand nombre de planches exécutées par lui pendant 
cette période et la diversité des sujets qu'elles traitent nous fournit 
une nouvelle preuve de sa curiosité d'esprit. Comme il ne néglige 
aucune occasion de s’instruire, il s'intéresse à ce qui l'entoure, même 
aux scènes les plus humbles de la vie familière. Le populaire surtout 
l’attire, et sur les places, dans les faubourgs, les ouvriers, les mar- 
chands, les campagnards lui paraissent dignes de l’occuper. Avec ces 
petites gens les mœurs sont plus simples et les allures moins 
raffinées; leur mimique s’accuse plus franchement, leurs attitudes 
et leurs expressions sont mieux marquées. C’est déjà parmi eux que 
Lucas de Leyde allait chercher ses modèles, et comme son illustre 
devancier, Rembrandt ne se lassera jamais de les interroger. Il 
aimait à vivre dans la société des pauvres, et il n’en manquait pas 
à.cette époque. Des guerres incessantes avaient multiplié les ruines; 
aussi les mendiants foisonnaient dans l’Europe entière. Sous le titre 
« Tout le Jérusalem de Callot », nous voyons figurer dans l'inventaire de 
Rembrandt un exemplaire complet de l’œuvre du graveur lorrain qui, 
dans ce genre, lui avait frayé la voie. Comme lui, le maître hollandais 
allait s'appliquer à nous représenter les vagabonds et les mendiants 
qui abondaient dans son pays. La lutte avait été particulièrement 
longue dans les Pays-Bas, et les ruines qu’elle avait causées étaient 
terribles. Un moment même toute la nation avait revendiqué comme 
un signe de ralliement cette appellation de Gueux qui, partout 
ailleurs, désigne la lie de la population. Ramassant pour s’en parer 
le terme qu’on leur jetait comme une suprême injure, ces révoltés 
avaient mis dans leurs armes l’écuelle et la besace et glorifié le nom 
sous lequel ils devaient conquérir leur indépendance. 

Désormais la Hollande était libre et pacifiée, mais sur bien des 
points encore la misère était grande. Ainsi que dans son pays, les 
Gueux tiennent une place considérable dans!’ Œuvre de Rembrandt. Ils 
y forment une catégorie à part, et les eaux-fortes qu'il leur a consa- 
crées datent presque toutes de cette période de sa jeunesse. Infirmes, 
boiteux, déjetés, culs-de-jatte, ils se succèdent dans cette galerie des 
disgraciés de la vie, et les traits sous lesquels l’artiste nous les 
représente sont si vrais, si justes et aujourd’hui encore si exacts, que 
plusieurs d’entre eux (Bartsch n°% 163, 164, 172, 174) semblent 
copiés sur le vif d’après les rôdeurs et les besogneux de nos fau- 
bourgs. Toutes les variétés figurent dans la collection : décharnés ou 
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obèses, ivrognes ou faméliques, insouciants ou pleurards. Si, dans les 
planches de Callot, ces haïillons sordides, mais fièrement portés, sem- 
blent encore pittoresques, l’indigence chez Rembrandt affecte des 
allures moins triomphantes. 11 dessine tels qu’il les voit ces loque- 
teux avec leurs guenilles informes et leurs types abjects. Il trouvera 
à les utiliser plus tard parmi les bandes de souffreteux, d'éclopés, de 
misérables de toute sorte qui feront cortège au Christ, parmi ces 
foules où il ne craindra pas d’associer tous les contrastes et toutes 
les laideurs. 

Ce n’est point par réaction préméditée contre l’école académique 
que le jeune homme agit ainsi; son instinct et son amour de la réalité 
le poussent comme à son insu. Parfois même cet amour l’égare en 
des voies étranges. Il ne recule devant rien, et son burin indiscret va 
jusqu’à reproduire bien des choses qu’il faudrait cacher, les fonctions 
les plus basses de notre pauvre humanité (Bartsch n° 189, 190), et 
parfois même, pourquoi ne pas l’avouer, des polissonneries ordurières 
(Bartsch n° 186 à 189) accusées avec un sans-gène qui rappelle 
Rabelais et une fougue où l’on sent toutes les ardeurs, toutes les 
curiosités de la jeunesse. Dans une intention assurément fort esti- 
mable, plusieurs de ses admirateurs les plus fervents ont essayé de 
dissimuler les écarts de son talent et nié sa participation à des 
œuvres dont ils auraient voulu dégager sa responsabilité. Bien que 
nous les trouvions gènantes, nous ne saurions nous taire absolument 
sur ce point. Sans prétendre disculper Rembrandt, il ne faut pas 
oublier que presque partout alors, et notamment en Hollande, une 
certaine grossièreté régnait dans les mœurs et même dans le langage 
de la bonne compagnie. Qu’on songe aux allusions graveleuses et au 
cynisme inconscient qui abondent chez les poètes populaires et même 
chez les écrivains les plus graves et les plus respectables de cette 
époque. Ne jugeons donc pas Rembrandt avec les idées de notre 
temps. S'il lui est arrivé d’offenser nos yeux, ne soyons pas pour lui 
plus sévères qu'on ne l’est pour Shakespeare et rappelons-nous les 
propos déplacés et les équivoques choquantes que le grand drama- 
turge a mis sur les lèvres de ses héroïnes les plus pures et les plus 
. poétiques. Fort heureusement, du reste, ces vilenies qu’on ne ren- 
contre que dans un très petit nombre de gravures du maitre, ne 
tiennent qu'une place minime dans son œuvre. Nous aussi nous les 
en voudrions absentes, mais nous ne leur donnerons pas, en insistant 
davantage, plus d'importance qu'elles n’en méritent. 

L'exécution des gravures de cette époque n'offre pas moins de 
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variété que leurs sujets eux-mêmes. Tantôt ce sont de purs griffon- 
nements, de simples badinages, que, sans esquisse préalable, l'artiste 
jette, comme en se jouant, sur sa planche; d’autres fois le travail 
est mené avec plus de soin et conduit d’une pointe très fine, avec 
une facilité extrème et une grande entente de l'effet. Tel est le 
caractère de trois petites gravures (Bartsch n° 48, 51 et 66) repré- 
sentant des scènes empruntées à l'Évangile et dans lesquelles 
Rembrandt à introduit plusieurs des types populaires qu'il avait 
ainsi amassés dans ses cartons. En dépit de leurs proportions 
exiguës, elles annoncent déjà les ouvrages les plus importants qui 
bientôt allaient suivre. La Présentation au Temple et le Jésus parmi les 
docteurs sont datés tous deux de 1630, et la Petite Circoncision, à 
raison de sa facture et de ses dimensions absolument pareilles, doit 
être de la mème date. Avec des bizarreries et des vulgarités, ces 
compositions dénotent un sens très personnel. Le sentiment de la 
réalité s’y manifeste en traits si vivants que l'artiste parait avoir 
eu sous les yeux les épisodes qu'il a figurés. L’heureuse disposition 
du groupe principal dans la dernière de ces planches, l’arrangement 
pittoresque de cet escalier qui, dans la Présentation au Temple, étend 
jusqu'au sanctuaire ses mystérieuses perspectives, enfin l’étonne- 
ment et la confusion des docteurs en présence de ce petit enfant 
dont la candeur déroute leur prétendue science, ce sont là des inven- 
tions qui, dans des sujets traités si souvent, appartiennent en 
propre à Rembrandt et qu'il a su indiquer légèrement, sans effort, 
comme au courant d'une improvisation. 

Mais mieux encore que dans ses eaux-fortes, ses progrès se 
marquent dans ses tableaux. Déjà ses têtes d'étude datées de 1630 
nous montrent plus d'ampleur et de liberté, ainsi que nous pouvons 
le constater, au Musée de Cassel, avec une tête de vieillard à barbe 
blanche, coiffé d’une barrette noire et portant au cou une double 
chaine à laquelle une croix est suspendue. Le modelé en est plus 
franc et les ombres sont aussi plus colorées, à ce point que les 
touches de vermillon presque pur, avec lesquelles sont exprimés 
les rides et les traits du visage, ne semblent pas exagérées. Nous 
retrouvons d’ailleurs dans cette peinture l’emploi de la hampe du 
pinceau pour dessiner en pleine pâte les poils de la barbe. 

L'année 1631 amène un pas plus décisif encore et compte parmi 
les plus fécondes de sa laborieuse carrière. Le Saint Anastase du 
Musée de Stockholm (n° 579), qui porte à la fois cette date et la 
signature : Rembrant, nous montre de nouveau le type de vieillard 
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que l'artiste à si souvent reproduit dans ses eaux-fortes et qu'il 
donna un peu plus tard à l’un des Philosophes du Louvre : des traits 
fins, le front bombé, haut, dégarni, avec de petits yeux et une 
grande barbe blanche. Le saint est assis près d’une fenêtre, dans un 
oratoire aux voûtes élevées, séparé par une arcade d’une sorte de 
vestibule pavé. À l’un des montants de cette arcade est adossé un 


LA PETITE CIRCONCISION. 


(Fac-similé de l’estampe de Rembrandt. — Bartsch n° 48.) 


autel en pierre sculptée, avec un crucifix encadré par de petites 
colonnes en marbre rougetre et dont les chapiteaux et les fûts sont 
dorés. Placé devant une table, la main gauche appuyée sur le bras 
de son fauteuil, le pieux personnage est occupé à lire dans un grand 
in-folio. Il porte une calotte rouge avec une longue pelisse de ce gris 
violacé qui plaisait au peintre à cette époque. Ce ton froid, rappelé 
çà et là par l’azur pâle du ciel, les rideaux de l’arcade et le dallage 
de la pièce voisine, s'oppose heureusement aux bruns et aux jaunes 
colorés qui dominent dans ce tableau. L’harmonie de ces nuances 
rapprochées à dessein est très délicate. A l'inverse de ce que font les 
débutants, Rembrandt a restreint volontairement ses colorations; 
IV. — 3 PÉRIODE. 32 
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il reste presque monochrome et se préoccupe surtout du clair- 
obscur. La pénombre des surfaces opposées à la lumière et les reflets 
qu’elles reçoivent sont rendus avec une grande justesse et dans cette 
tonalité discrète, un peu froide, l'exécution est à la fois très légère 
et très précise. L’attitude recueillie de ce vieillard, l'expression de 
ses traits, la clarté et le silence qui règnent autour de lui pendant 
qu'il se livre à sa méditation, tout cela forme un ensemble d'un 
charme et d’une douceur extrèmes. 

L'effet, au contraire, est très puissant, très nettement accusé 
dans la Présentation au Temple de La Haye, signée du monogramme 
de Rembrandt et datée de 1631. C’est le tableau le plus fini, le plus 


Po sale J 63) 


précieux et l’un des mieux conservés de cette époque et il offre 
d’ailleurs dans l’exécution et aussi dans les dispositions de l’archi- 
tecture des analogies nombreuses avec le Saint Anastase qui sans 
doute l'avait précédé. Mais en même temps que les oppositions y 
sont plus franches et les couleurs moins éteintes, la lumière aussi 
est plus concentrée. On connaît la scène. Au milieu du temple aux 
colonnes gigantesques, la Vierge et saint Joseph sont venus apporter 
leur offrande et consacrer au Seigneur le nouveau-né. Tous deux, 
dévotement agenouillés sur les dalles, contemplent le petit enfant 
que Siméon, agenouillé comme eux, tient avec tendresse. La prophé- 
tesse Anne et d’autres personnages les entourent et, en face d’eux, 
revêtu d’une longue chape violette, le grand prètre, les bras écartés, 
semble transporté à la vue de ce spectacle. Dans l'ombre, sur les 
degrés qui montent vers le sanctuaire, se presse une foule nom- 
breuse de curieux, de fidèles, de gens en armes, et à droite, des 
docteurs assis au premier plan, regardent la scène. Dès le premier 
coup d'œil l'impression est saisissante. Elle croît, à mesure qu’on 
regarde le tableau, car tout concourt à la renfoncer : la répartition 
de la lumière d’abord, avec le groupe principal très en relief et vive- 
ment éclairé par le soleil et, au centre, la petite figure rayonnante 
de l'enfant Jésus; tout autour, dans l'ombre mystérieuse, le temple 
avec ses vastes proportions, sa structure grandiose, et çà et là quel- 
ques vagues Jueurs accrochées aux dorures des chapiteaux, aux 
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ornements des vases sacrés ou aux armures des gens de guerre 
étagés sur les marches de l'escalier. 

Jusqu'alors les devanciers de Rembrandt ne nous avaient montré, 
dans la représentation des édifices de l'Orient, que des constructions 
d'une architecture lourde ou grotesque et parfois le maitre lui-même 
ne devait pas être plus heureux dans ses inventions. Mais cette fois 
à un sentiment très poétique du pittoresque il joint un goût plus 
sobre et moins bizarre. Il arrive également ici à nous donner l’idée 
du luxe de l'Orient dans la richesse des étoffes qu'il étale à nos 
regards; la simplicité des costumes de la Vierge, du saint Joseph et 
des deux mendiants debout à côté d’eux fait mieux encore ressortir 
la splendeur des vêtements du grand prêtre et de Siméon dont 
l’épaisse simarre semble tissée d’or et de pierreries. Quant à 
l'exécution, elle est vraiment merveilleuse de finesse et d'habileté. 
Regardez plutôt avec quelle science de couleur le ton violet de la 
chape du grand prêtre est travaillé dans l’ombre comme dans la 
lumière, avec quelle justesse les tonalités sont respectées, avec quel 
soin scrupuleux l'effet de l’ensemble est maintenu, malgré le prodi- 
gieux rendu des détails! Dans cet ouvrage qui semble un résumé de 
ses tentatives antérieures, Rembrandt montre une entente surpre- 
nante de toutes les ressources de son art. Mais pour lui cette 
perfection des procédés ne vaut que comme un moyen de mieux 
rendre sa pensée, de servir à une expression plus complète et plus 
significative du sujet. Là est sa grandeur propre, le secret de sa 
supériorité sur ses rivaux. Plus tard, dans sa pleine maturité, il 
montrera plus de force, plus d’ampleur, des allures plus libres, des 
inventions plus imprévues; il n’imaginera pas de figure plus tou- 
chante que celle de la Vierge, ni qui respire un amour plus tendre 
et un abandon plus entier de soi-même; il n’en peindra pas de plus 
vénérable que celle du Siméon avec sa couronne de cheveux blancs, 
ses traits augustes, son visage illuminé d’une foi joyeuse et enthou- 
siaste. C’est bien là, en vérité, le noble vieillard des textes sacrés ‘! 
Le vieux serviteur a vu enfin le Sauveur qu'il attendait; il le serre 
dans ses bras, il le presse contre son cœur et maintenant que son 
heure est arrivée, il peut mourir en paix! 

La lecture des livres saints était, on le voit, déjà familière à 
Rembrandt. C'était pour lui une source d'inspiration à laquelle il 
devait toujours puiser et désormais il n'avait plus à imiter les 


4. Saint Luc, chap. Il. 
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interprétations que ses prédécesseurs avaient données de la Bible et 
des Évangiles. En les lisant lui-même, il se pénétrait de plus en plus 
des beautés qu'il y découvrait directement. Échauffé par cette lecture, 
les sujets se présentaient naturellement à son esprit et son génie 
créateur les évoquait, les faisait comme revivre sous ses yeux. Il 
allait d’instinct aux plus touchants; sans effort il en mettait en 
lumière des côtés jusque-là ignorés. La Sainte Famille de la Pinaco- 
thèque de Munich nous en fournirait au besoin la preuve. Dans ces 
sortes de représentations, les peintres italiens avaient visé un idéal 
de noblesse qui, chez eux, s’accordait avec la beauté de la race et 
avec la destination même de leurs œuvres offertes dans les églises 
et sur les autels à l’édification des fidèles. Plus frappé par la signifi- 
cation intime de pareils sujets, Rembrandt les envisage surtout dans 
ce qu'ils ont de profondément humain. Comme ces images sont 
bannies des temples, c’est pour des intérieurs hollandais qu'il les 
peint, etil se préoccupe avant tout d'exprimer des sentiments qui lui 
sont chers. Le tableau de Munich tel qu’il l’a conçu, c’est la glorifi- 
cation de la famille et du travail dans un ménage honnète et labo- 
rieux. Il ne s’agit plus cette fois des splendeurs de l'Orient. La scène 
est des plus modestes : les outils du charpentier garnissent sa pauvre 
chambre et les costumes de Marie et de Joseph, comme les types de 
leurs visages, sont ceux de simples artisans. Jésus, qui vient de boire 
au sein de sa mère, s’est endormi sur ses genoux. Celle-ci tient dans 
sa main les pieds nus de l’enfant et penché au-dessus de lui, retenant 
son souffle comme s’il craignait de le réveiller, le père a interrompu 
un moment sa tâche pour regarder avec tendresse ce petit être, objet 
des soins et de l’amour des deux époux. 

Il semble que dans cette gracieuse composition, Rembrandt ait 
voulu consacrer le souvenir des affections et du bonheur qu'il avait 
trouvés au foyer de ses parents. Peut-être même devons-nous recon- 
naitre sous les traits de la Vierge, ceux de sa sœur ou du moins de 
quelque personne de sa famille, car nous retrouvons le même type, 
— le nez et les yeux assez petits, un teint pâle, les cheveux tirés sur 
un front haut et un peu bombé, — dans d’autres ouvrages de l'artiste : 
chez la Vierge de la Présentation au Temple, chez l’une des filles de 
Loth et dans plusieurs autres tableaux encore. Une tête d'étude cata- 
loguée sous le titre Portrait de jeune fille au Musée de Stockholm (n°591), 
où elle passait autrefois pour l’œuvre de F. Bol, me parait également 
représenter ce même personnage. Frappé à première vue par cette 
ressemblance, j'avais été heureux de voir mon opinion partagée par 
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le directeur du Musée de Stockholm, M. Gœthe, dont je ne saurais 
assez louer le savoir et l’obligeance. Plus affirmatif que M. Gœthe, 
qui classe ce portrait dans l’école de Rembrandt, je crois qu’il pour- 
rait avec quelque vraisemblance être attribué au maitre lui-même 
dont il serait un des premiers ouvrages. La facture naïve et timide 
rappelle bien celle de ses débuts. Avec ses ombres un peu fortes et 
dures, c’est la même finesse de modelé dans le front et le nez, les 
mêmes intonations grisätres dans le corsage et le fond. Un examen 
minutieux n’a pu qu'accroitre ma conviction à cet égard, en me révé- 
lant des analogies formelles avec les portraits de cette époque que je 
venais de revoir, quelques jours auparavant, à Cassel et à Gotha. 
Bien que la Sainte Famille de la Pinacothèque soit datée de 1631, 
son exécution diffère complètement de celle du Saint Anastase et de la 
Présentation au Temple, par l'ampleur du partiet la largeur de la touche. 
Les proportions du tableau (1,93 de haut sur 1",30) dépassent de 
beaucoup celles des œuvres antérieures, mais elles ne suffisent pas à 
expliquer une différence aussi notable. On dirait que le peintre a 
voulu agrandir sa manière, et renoncer à ce fini minutieux dont il 
s'était fait une règle et qui lui avait d’ailleurs si bien réussi dans 
plusieurs des peintures que nous avons déjà mentionnées. Aussi, 
malgré ses qualités, la Sainte Famille est-elle une œuvre moins par- 
faite : les oppositions d'ombre et de lumière y sont plus durement 
accusées, les contours un peu cernés, la manœuvre du pinceau iné- 
gale et heurtée. Soit que le tableau ait été peint avant le départ de 
Leyde, ou au commencement du séjour à Amsterdam, nous croyons 
y démêler la trace d’une précipitation explicable dans les deux cas. 
Le progrès qu’il accuse cependant est surtout dans la composition, 
dans l'indépendance absolue avec laquelle il à traité un pareil sujet. 
Pas plus que MM. Bode et H. Riegel ‘, nous ne saurions souscrire à 
l’appréciation de Vosmaer qui, plus circonspect d'ordinaire, nous 
parait avoir cédé à des idées préconçues lorsqu'il croit voir une 
intention satirique dans l'attitude du saint Joseph, qui « discret et 
secondaire, ainsi que son triste rôle le comporte, se tient à l'ombre 
etse penche un peu pour regarder à la dérobée, l'enfant de sa femme 
et de son Dieu » ?. Tout, non seulement dans ce tableau, mais dans 
l’œuvre entier de Rembrandt, proteste contre une semblable asser- 
tion; tout témoigne de l’entière sincérité avec laquelle il a toujours 


1. W. Bode, Studien zur Geschichte der holländischen Malerei, p. 391, et 
H. Riegel, Beiträge zur niederländischen Kunstgeschichte, t. I‘r, p. 74. 
2. Vosmaer, Rembrandt, p. 105. 
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traité un sujet auquel il est revenu plus d'une fois. Peut-être même 
y aurait-il plutôt lieu de s'étonner en le voyant s'attacher avec une 
prédilection marquée à des épisodes que ses confrères n’abordaient 
plus qu'exceptionnellement, à ceux en particulier qui ont trait à la 
vie ou à la mort de la Vierge ‘. Mais nous relèverons dans l’œuvre 
de Rembrandt plus d’un témoignage de cette indépendance absolue 
qui, dans le choix de ses compositions religieuses, le porte à ne tenir 
compte que de ses goûts, sans aucune préoccupation exclusivement 
confessionnelle. Il eût été excusable pourtant de se montrer plus 
réservé, surtout dans sa ville natale, où les prescriptions d’un calvi- 
nisme austère étaient en honneur. Cet esprit de fanatisme et d’intolé- 
rance dont aucune religion n’était exempte à cette époque, dégénérait 
parfois à Leyde en violences et en persécutions. À ce moment même, 
un des compatriotes les plus éminents de Rembrandt, Caspar Van 
Baerle (Barlœus) qui, après avoir été élève de l'Université de Leyde, 
y était revenu en 1612 comme professeur de logique, s'estimait heu- 
reux d'échapper à ces contraintes en allant s'établir à Amsterdam où 
il était avide « de se trouver sur un terrain libre » *. 

Leyde, d’ailleurs, devenait de plus en plus une ville de lettrés et 
de théologiens, et Rembrandt n'avait pas à y compter sur les encou- 
ragements qui devaient lui être prodigués à Amsterdam. C'est dans 
cette dernière ville que les artistes se sentaient désormais attirés et 
qu'ils affluaient de tous côtés. Ils y trouvaient, avec un placement 
plus avantageux de leurs œuvres, une émulation et un échange 
d'idées favorables au développement de leur talent. Sur une liste de 
recensement de Leyde, dressée au mois de mars 1631, M. Bredius a 
récemment constaté l'inscription de«Rembrandt Harmensz, peintre», 
comme demeurant-encore dans cette ville. Mais depuis quelque temps 
déjà, — le témoignage d’Orlers est formel à cet égard, — « ses pro- 
ductions étaient tenues en haute estime par les bourgeois d'Amster- 
dam et il fut invité à y peindre de nombreux portraits et des tableaux». 
Les séjours qu’il y faisait étaient donc de plus en plus fréquents, et 
il est vraisemblable que, pendant ces séjours, il habitait chez un 


1. Notamment dans les eaux-fortes cataloguées par Bartsch, sous les numéros 53, 
54, 95, 57, 08, 62, 63, 99. Le sujet de la Vierge et l'Enfant Jésus sur les nuages 
(no 61) est conçu comme une véritable apothéose de la Vierge, ainsi qu'aurait pu 
le faire un artiste catholique. 

2. « Anhelo ad liberioris soli aulam », écrit-il à la date du 9 janvier 1631, à l’un 
de ses amis, Jan Uylenbogaerd, dont Rembrandt devait, quelques années après, 
graver le beau portrait (Oud-Holland, t. IV, p. 260). 
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marchand de tableaux et d'objets d'art, nommé Hendrick Van 
Uylenburgh, avec lequel, dès ce moment, il avait noué des relations 
qui, pendant longtemps, restèrent très suivies, car c’est probablement 
chez lui que, bientôt après, le jeune artiste devait connaître sa future 
compagne, Saskia Van Uylenburgh, cousine d'Hendrick. Suivant 
toute vraisemblance, c'est également par l'entremise de ce dernier 
qu'il s'était procuré quelques-uns des objets curieux qu'il avait déjà 
acquis et que nous avons mentionnés plus haut. Il avait même en lui 
une telle confiance qu’il ne craignait pas de lui avancer une somme 
de 1,000 florins, et par un acte passé le 20 juin 1631, devant un 
notaire d'Amsterdam, Hendrick s'engageait à la lui rendre dans le 
délai d'un an, à condition d’être prévenu trois mois avant cette 
échéance *. 

Mais si l'artiste pouvait exécuter à Leyde les tableaux qui lui 
étaient commandés, l'obligation de se rendre à Amsterdam pour y 
peindre les portraits d'habitants de cette ville constituait à la longue 
une gène croissante, et qui devait bientôt le déterminer à changer 
de résidence. IL était d’ailleurs rassuré sur le sort de sa famille et 
notamment sur la situation de sa mère, dont il se préoccupait surtout. 
L’ainé de ses frères se trouvait, il est vrai, incapable de travail, par 
suite d’un accident; mais dès la date du 16 mars 1621, ses parents 
avaient stipulé pour lui dans leur testament une rente viagère de 
125 florins. Adriaen, qui venait après lui, avait renoncé à la profes- 
sion de cordonnier qu’il exerçait d’abord pour reprendre, à la mort 
de son père (27 avril 1630), l'exploitation du moulin à Drèche, laquelle 
ne parait pas avoir amené par la suite des résultats bien avantageux. 
L'autre frère, Willem, devait être aussi meunier et leur sœur Lisbeth, 
restée fille, s'était chargée de veiller sur sa mère. Les ressources de 
la famille étaient suffisantes et s’il en coûtait à Rembrandt de se 
séparer des siens, du moins il se sentait libre vis-à-vis d'eux. Il se 
décida donc, vers le milieu ou la fin de 1631, à aller se fixer à 
Amsterdam, ainsi qu’il y était sollicité. 

Son départ allait rompre ces réunions de travail en commun qui, 
pendant plusieurs années, avaient groupé autour de lui, probablement 
même dans son atelier, ses jeunes compagnons d'étude. Presque en 
même temps, d’ailleurs, Lievens allait quitter Leyde. Ses succès 
n'avaient pas été moindres que ceux de son ami et, cette année même, 
un de ses tableaux avait attiré sur lui l'attention. C'était une figure 


4. Bredius et de Roever, Rembrandt, Nieuwe Bydragen (Oud-Holland, V.) 
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d'homme coiffé d’un béret et habillé d’un costume fantastique, qu'il 
avait représenté en grandeur naturelle, lisant auprès d’un feu de 
tourbe. À ces divers traits de costume et d'éclairage, on peut se 
demander si ce n’était pas là une de ces études faites avec Rembrandt, 
ou du moins d’après son inspiration. Le tableau avait été acheté par 
le prince d'Orange qui l’offrit à l’ambassadeur d'Angleterre. Celui-ci 
en ayant à son tour fait présent à son roi, l’œuvre fut tellement 
admirée que Lievens, pressé de passer en Angleterre, fut accueilli 
avec faveur par la Cour et les grands seigneurs de ce pays où il 
demeura près de trois ans. A son retour à Anvers, il se mariait avec 
la fille du sculpteur Michel Colyns et il se rapprochait de plus en 
plus de la manière flamande. Il eut, plus d’une fois, occasion, par la 
suite, de rencontrer son ancien condisciple qui conservait dans son 
atelier plusieurs de ses ouvrages. De temps à autre, 1l s'exerça 
encore à graver, et la reproduction de la gravure sur bois qui accom- 
pagne ces lignes peut donner idée de l'ampleur et de la sûreté qu’il 
avait acquises. Lievens fut fort apprécié de ses contemporains et 
célébré par les poètes de cette époque. Le magistrat de Leyde lui 
commandait en 1540, pour le prix de 1,500 florins, un tableau repré- 
sentant la Continence de Scipion, qui orne encore aujourd’hui un dessus 
de cheminée de l'Hôtel de Ville. Sur la demande de la veuve du 
prince Frédéric Henri, il était aussi appelé à collaborer à la décora- 
tion de la Maison du Bois, près de La Haye. Malgré tous ses succès, 
Lievens devait finir misérablement, comme Rembrandt, et mourir 
insolvable, après avoir vu son bien vendu aux enchères par ses 
créanciers. 

Gérard Dou, au contraire, était dès lors assuré d’une renommée 
toujours croissante. Ses œuvres, de plus en plus recherchées, attei- 
gnaient des prix très élevés, non pas tant à cause de leur mérite 
propre que pour le fini précieux vers lequel il inclinait graduelle- 
ment. Cette exécution minutieuse devenait, après le départ de son 
maitre, sa principale préoccupation et faisait de lui le chef de cette 
école des peintres de genre de Leyde, plus tard si goûtée, malgré sa 
froideur, sa sécheresse et son insignifiance. Abandonné à lui-même, 
Van Vliet se serait maintenu moins encore que Gérard Dou, mais il 
devait suivre Rembrandt à Amsterdam et faire, d’après ses compo- 
sitions, d'assez nombreuses gravures. Si dans ces planches exécutées 


1. On voit, en effet, figurer, dans l'inventaire de Rembrandt, une Résurrection 
de Lazare, deux paysages, un Ermite et un Sacrifice d'Abraham de Lievens. 
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sous la direction du maitre, il montre encore quelque talent, il n’en 
est pas de même de celles où, traduisant ses propres inventions, il 
retombe dans ces oppositions violentes,"cette grossièreté de dessin et 


S 


= SN SNS \ 
\t! (A 1 1 fr iTE : = F NN * 
5 \ (LEE =. Ne so 


=: 2 Den + à à 


UN CHANOINE. 


(Gravure sur bois de J, Lievens. — Bartsch no 61.) 


cette vulgarité extrème d'expression qui ne justifient que trop le 
discrédit complet dont ses œuvres sont aujourd'hui frappées. 

Rembrandt, en quittant les siens pour demeurer à Amsterdam, 

allait trouver dans cette ville un théâtre plus vaste, mieux en rapport 

avec sa valeur et son activité artistiques. Mais les années passées à 

Leyde avaient été pour lui particulièrement fécondes ; elles devaient 

exercer une influence considérable sur toute sa carrière. En même 
IV. — 3° PÉRIODE. 33 
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temps que son talent, il avait senti croître en lui cet amour de la 
nature qu’il conserva toute sa vie: il avait appris à la voir de ses 
propres yeux et à la rendre avec des moyens d'expression très per- 
sonnels. La tentation, cependant, avait dû être vive pour lui, curieux 
comme il l'était, de céder au courant qui entrainait les artistes de 
son temps vers cette Italie dont les chefs-d’œuvre et le renom les 
attiraient en foule. Les récits qu’avaient pu lui faire ses camarades 
et ses maitres ne l'avaient pas décidé. Au lieu d'aller, comme tant 
d'autres, chercher au loin des enseignements, il était resté dans son 
pays ; il y avait même vécu à l'écart, dans le recueillement, absorbé 
par la pratique de son art. À ses risques, il s'était créé une méthode 
et des procédés de travail, en se contentant des modèles qu'il avait 
sous la main ; lui-même tout d’abord, puis ses parents et ses proches. 
En les étudiant, il avait meublé sa mémoire et ses cartons de types 
variés qui, plus tard, pourraient trouver place dans ses compositions. 
Sur son propre visage, il s'était appliqué à démêler quelques traits 
essentiels servant à caractériser les sentiments les plus divers. 

Mais ce n’était là qu’une partie des préoccupations qu’il apportait 
dans son travail. L'étude des effets de lumière qui avait déjà provoqué 
les recherches de ses devanciers, il l'avait entreprise à son tour. 
Après en avoir noté comme eux les différe2ces et les contrastes les 
plus marqués, il avait voulu pousser plus loin ses investigations, et 
il s'était efforcé de reproduire exactement le jeu de ces valeurs plus 
délicates, les rapports de ces oppositions moins tranchées et de ces 
passages insensibles entre l'ombre et la lumière qui constituent la 
science du clair-obscur. Il avait déjà pressenti les ressources inépui- 
sables que cette science pouvait mettre entre ses mains. Le dessin ne 
lui apparaissait plus comme cette manière un peu abstraite de figurer 
les objets dans une délimitation continue et rigide. C était pour lui 
une façon vivante de les modeler, de donner aux formes leur relief, 
en noyant, çà et là, leurs contours, en les accusant avec plus de force 
dans leurs saillies principales. Mais, dans le domaine de la composi- 
tion, l'emploi du clair-obscur lui réservait des trouvailles encore plus 
imprévues et plus personnelles. Il n’est pas d'éléments, en effet, qui 
se prète à des combinaisons plus diverses, ni qui s'adapte mieux à 
l'expression des sentiments, des plus fugitifs comme des plus pro- 
fonds. Grâce à cette faculté d'étendre ou de restreindre à son gré le 
champ de la lumière, il pouvait mettre en évidence les côtés essen- 
tiels d’un sujet et subordonner entre eux les détails, suivant leur 
importance relative et suivant l'aspect de l’ensemble. Pour le moment, 
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le jeune artiste s’en tient encore aux partis les plus francs et les 
plus simples. Mais il a compris qu’un monde nouveau où bien des 
découvertes restaient à faire s'était ouvert devant lui. IL va pouvoir 
donner satisfaction à ces aspirations confuses qui s’agitent en lui, 
sans jamais perdre pourtant l'appui solide que lui fournira l’obser- 
vation directe et l'étude toujours plus pénétrante de la nature. 
Opiniâtre comme il l'est, il ne s'arrêtera pas en chemin et il persé- 
vérera jusqu’au bout dans les voies où il s’est engagé. 

Cette période d'isolement volontaire aura donc exercé une 
influence décisive sur une vie qu’il entend désormais consacrer tout 
entière à son art. Il à un but dont il ne se laissera plus distraire; il 
sacrifiera tout à ses études et son humeur casanière s’accusant de 
plus en plus, comme il n’aime pas à quitter son intérieur, il cherchera 
à y réunir tout ce qui peut contenter sa curiosité et profiter à son 
talent. D'ailleurs son originalité est déjà assez marquée et sa volonté 
assez forte pour que les séductions de toute sorte qu'il va rencontrer 
dans un milieu nouveau n'aient sur lui aucune prise. Une transfor- 
mation profonde s’est accomplie en lui et son visage lui-même en 
porte la trace. Dans une eau-forte de 1631 qui, une fois de plus, nous 
montre son image, nous ne retrouvons plus rien de cet air ingénu, de 
cette physionomie indécise de l'adolescent, que le portrait de La Haye 
nous avait montré dans toute sa grâce. Les traits sont plus fermes, 
l'expression plus assurée ; la figure plus mâle, plus épanouie, respire 
la force, la santé, la confiance. L'attitude et le costume complètent 
cette impression. Le poing sur la hanche, drapé fièrement dans un 
riche manteau de damas doublé de fourrure, avec sa collerette de 
dentelles plissées et ses cheveux crépus s’échappant de son chapeau, 
son maintien est celui d’un homme fait qui sent sa valeur et s’avance 
résolument dans la vie. Il y a sept ans, quand il quittait Amsterdam, 
il n’était encore qu’un élève et un débutant ; c’est en maitre qu'il va 
y rentrer. 


ÉMILE MICHEL. 


LE DELLA ROBBIA 


DE MARSEILLE 


Es études sur les beaux-arts présentent cet avantage qu'elles 
peuvent donner une juste idée des richesses que la France 
avait accumulées, pendant une série de siècles; et de ces 
efforts constants, il est résulté un bien considérable : ce qui 
était obscurément perdu en province nous est peu à peu 
révélé. 

Ceci m'est dicté à propos d’une majolique encastrée dans 
le mur d’une chapelle sombre de l’église de la Major à Mar- 


seille. Trois siècles se sont succédé, sans que le public eùt la notion vraie de cette 
œuvre d’un ordre supérieur, Et par contre, depuis quelque temps, c’est, pour elle, 
une réputalion à peu près universelle. 

À première vue, un sentiment de pieuse tendresse vous saisit. 

Tout le monde connaît les tristesses nobles des scènes de la Passion. Ici, comme 
ailleurs, le corps de Jésus repose étendu sur la tombe ‘. Le corps révèle plus d'ha- 
bileté que la tête dont l'expression béate et vicillie lui enlève une partie de sa dignité 
virile. 

Passons à l'apogée du drame, considérons l'attitude sévère de la Vierge Mère, 
sa face à la fois souffrante et réservée, le corps penché vers celui qui n'est plus et 
qui sera, selon les pressentiments prophétiques, dans les siècles des siècles. L'École 
toscane ne comprit pas autrement la douleur et la sainteté réunies, depuis Michel- 
Ange jusqu'à André del Sarte ; car c'est une vérité admise par la plus sùre cri- 
tique que les figures se ressemblent dans une même école, et que les physionomies, 
comme des formules écrites, ne s’éloignent guère d’un {type conventionnel. Quatre 
anges semblent vouloir, de leurs ailes éployées, cacher au regard même de Dieu 
celte scène de désolation. Ces angiolini plaisent parce qu'ils donnent à la pensée 
religicuse une teinte symbolique aérienne ; ils accusent toutefois une complication 
dans les procédés et dérogent aux formes sévères des primitifs (V. au Louvre, 
Salle des faïences, les n° 737-738). 

Somme toute, le sujet, sans être saisissant d'originalité, aurait, de tout temps, 


4. Sur le côté apparent, chacune des cases imite le porphyre, violet, vert, violet, 
vert. 
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réuni les suffrages à cause de sa solennité émue. Sous ce rapport, il nous sera permis 
de rechercher les analogues les mieux réussis. Ceux qui voyagent pour s’instruire 
n'auront garde d'oublier le panneau-triptyque, peint par Quentin Matsys, que l’on 
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LA DÉPOSITION DE CROIX, REVABLE EN FAÏENCE ÉMAILLÉE. 


(Église de la Major, à Marseille.) 


voil sur la gauche de la salle principale au Musée d'Anvers. Celle peinture parfaite, 
je la tiens pour l'ancêtre de notre tableau en relief. L’une semble, malgré les dis- 
lances, avoir inspiré l’autre, avec celte différence que le ton larmoyant est, selon 
l'esprit local, beaucoup plus accentué dans le drame anversois : divergence suffi- 
samment tranchée pour expliquer deux races opposées, l'italienne et la flamande t. 


1. M. Louis Courajod (Gazette des Beaux-Arts, 1885) a mis en lumière l’influence 
exercée par les artistes flamands, en France, dès le règne de Charles V ; et j'ajoute, par 
suite, quelque peu en Italie. * 
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Ces deux compositions, presque identiques, quoique éloignées l’une de l’autre, 
auraient-elles inspiré le remarquable monument de Plougastel, au Finistère breton ? 
En Bretagne, la pose du Christ étendu et le sentiment de sa fin tragique appa- 
raissent comme une imilation qui procéderait d’un courant persévérant d'idées en 
quelque sorle généralisé, puisque le Pardon ou Calvaire en pierre date de 4602-1604. 

Comme point de comparaison, il est à propos de ciler le même sujet reproduit 
par Richier dans l'église Saint-Mihiel de Lorraine. Ce travail du xvi° siècle que 
recommandent la finesse du relief et le mouvement dans l’action, est caractérisé 
par une manière germanique qui le sépare nettement du faire italien. — Si notre 
lableau en terre cuite au fond bleu, au relief couvert d'un émail blane, est l'œuvre 
d'un Italien, il faut se demander quel en est l’auteur. 

Serait-il un des Juste, Antonio, venu à la cour de François I®* pour sculpler 
des Lombes royales à Tours et à Amboise ! ? ou Buglioni (1472-1521), ou le jeune 
fils d'Antonio Mugnone, le sculpteur des bassi-relievi à la basilique de Rimini ? — 
La plupart inclineraient vers la famille della Robbia ou de Rubia. 

Il a même été question de Bernard Palissy. 

Un point qui mérite la plus sérieuse attention est ce passage de Vasari disant 
à propos du premier Luca : « La fama delle quali opere spargendosi non pure per 
l'Italia, ma per tutto l'Europa, erano tanti coloro chè ne volevano, che i merca- 
lanti fiorentini, facendo continuamente lavorare a Luca con suo molte utile, ne 
mandavano per tullo il monde. E perchè egli solo non poteva al lutto supplire, 
levo dallo scarpello suoi fratelli, è li mise à fare di quesli lavori : perciocché, 
ollre all’opcre che diloro furono in Francia ed Ispagna mandale, lavorarono 
ancora moltecose in Toscana. » 

La probabilité reste en faveur d’un Robbia, de celte grande famille qui a mani- 
festé les dons les plus exquis de la nature humaine pensante et agissante, qui a 
fourni les trois degrés ordinaires de toute facture procédant de l'adresse et du 
génie. Chez le premier, Luca : l'énergie ; chez Andrea, son neveu, la grâce; chez 
les petits-neveux du premier, la convention permise. D'où trois époques : 1450, 
1500, 1550, Le difficile sera toujours de prouver que certaines majoliques étaient 
fabriquées sur les lieux, en France, ou envoyées d'Italie, quoique la citation de 
Vasari nous autorise à penser que généralement elles furent expédiées de la 
Toscane. 

C'est dans le caractère de la production artistique que se dévoile l'origine. Or, 
notre majolique paraissant plus jeune que l’ère du maïtre sculpteur et céramiste, 
se peut au plus classer dans la période raphaëlesque, et on sait que le chef de la 
tige, l’immortel Luca, n'existait plus en 1500. Andrea approchait du terme de 
sa carrière, sans avoir jamais quitté la terre d'Italie. Cinq de ses fils sur sept 
ayant embrassé la profession traditionnelle, trois d’entre eux auraient pu visiter 
nos contrées. Nous savons par les chroniqueurs que Jérôme, le plus jeune, y fut 
appelé directement d'Italie. Luc, quoique souvent occupé à des travaux de mo- 
saïque à Rome, l'aurait rejoint plus tard pour mourir à Paris, le 25 août 1550. 

Vasari, auquel il convient de recourir en principe, s'exprime nettement sur le 
compte de Jérômé, amené en France par des commerçants florentins, employé à 
de nombreux travaux pour le château de Madrid, sur l'ordre du roi. Débarquant 


« 


4. La Famillé des Juste, par MM. de Montaiglon et Milanesi. 
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dans le midi de la France en 1527, rien ne s'oppose à ce qu'il eût préparé une 
esquisse à Marseille, avant d'assister à la fondation du château du Bois de Bou- 
logne qu’il ornait encore en-1537, comme l’atteslent les acquits. Quant à son frère 
Jean, Vasari ne s'explique nullement sur son compte, si ce n’est qu'il mourut 
en 1529 t. 

Des détails historiques que nous avons patiemment recueillis, il ne ressort pas 
clairement que les della Robbia aient séjourné à Marseille. Quant à la physio- 
nomie, au ton général de l’œuvre, il est évident que la conformité avec les ma jo - 
liques toscanes demeure absolue. Que si j'avais à fixer l'attribution à l'un des 
derniers Robbia, me basant sur des observations faites pendant mes tournées en 
Toscane, j'inclinerais le plus vers Jérôme (Girolamo) dont le caractère moins 
ferme, moins romain? que celui de Jean (Giovanni), semble le mieux approprié 
aux œuvres sentimentales et dévotes, telles que la scène pathétique de la Major. 

Après tout, il reste encore pour ceux qui se préoccupent d’un passé émouvant, 
la (âche ambilieuse de pénétrer le secret des origines ; et les plus curieux se sont 
demandé si notre pièce en terre émaillée avait été conçue ct fabriquée par des 
artistes italiens ou français, en France ou en Italie. 

Mes investigations sont allées jusqu'à rapprocher des vieux fragments en 
terre cuite dont nous disposons (Observance, Saint-Sauveur, ancien Marseille) 
avec ceux de nos fabriques provençales dans un rayon de plusieurs lieues, Les 
potiers sont à peu près d'accord que la {erre est italienne; et voici, à l'appui de 
celte opinion, un extrait de la lettre envoyée par le Directeur d’une importante 
manufacture toscane de produits céramiques à l'honorable commendatore Donali, 
conservaleur des Uffizi, en réponse à la question que j'avais posée à ce dernier : 

« Mi pregio di significarle che la composizione della pasta e lo smallo del fram- 
mento di maiolica indirrizzatomi sono entrambi della nalura e del genere di quelli 
che si riscontrano nei lavori dei della Robbia e della loro seuola; ed à percid 
mollo probabile che la terra cotla cui appartiene il framment{o sia opera di alcuno 
di quei celebri artefici che emigrarono in Francia e vi recarono in onore l’arte 
delle maioliche invetriatte. » 

Mais si la découverte des origines demeure obscure, il est presque démontré 
avec quelles ressources notre tableau-retable de la Déposilion de croix avait été 
soldé aux praticiens. Dominique Seguier dont le frère aîné, Antoine, était consul 
en 1482, après avoir commandé en 1514 les galères de France, fut, en considéra- 
tion de ses services, gralifié par les chanoines de la Major, d'une chapelle qu'il 
devait orner. Les armoiries des Seguier, donateurs présumés, figurant sur deux 
plaques de cuivre, à droite et à gauche du sommet de la croix, disparurent un peu 
avant la réouverture des églises. Ce qu'avait coûté l’œuvre précitée, nous l'igno- 
rons; ce qu'elle vaut à cette heure est inappréciable. — Le jeu de la destinée est 
tel qu'au début de notre siècle, il eût été possible de l’acquérir pour quelques 
milliers de francs. 

Terminons cette étude en reproduisant le peu qu'on sait sur d’autres majo- 
liques. D'après un moderne chroniqueur, Joseph Marchand (2 vol. m. in-b, 


4. Barbet de Jouy, les Della Robbia, sculpteurs en terre émaillée, 1855. — Jal, Diclion- 
naire de biographie et d'histoire, 1867. — Archives Nationales, Menus Plaisirs, du 1°r dé- 
cembre 1528 au 31 décembre 1529. 

2. Voy. l’'Incoronazione, à Asciano (Toscane). 
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1793-1805), il y avait à l'Observance un superbe bas-relief en faïence, aujourd'hui 
entièrement brisé et disséminé, et dans l'église des Accoules, un Christ, très 
ancien, en faïence coloriée. 

Une image dessinée à la plume et des renseignements précis nous ont été laissés 
par feu Michel de Léon, écrivant au sièele dernier, à propos de l’œuvre vraiment 
originale qu'on voyait au centre de la vieille ville, dans cette basilique des Accoules 
qui avait remplacé le temple d’Apollon, comme la chrétienne Major avait succédé 
au temple de Diane. 

« Au fond de la nef sous les orgues, l’on voit un crucifix en fayence el dans le 
costume antique qui sert de tableau à l'autel; J.-C. y est représenté en relief avec 
les attributs dé son pontificat, la miître sur la tête, les bras étendus sur la croix, 
les pieds posés sur un calice, vêtu d'une longue robe de couleur bleue, bordée de 
jaune, tenue par une ceinture violette; des anges égalément en fayence, couronnés 
d’une auréole, sont placés aux angles de cette représentation qui est très bien 
conservée, malgré la fragilité de la matière qui la compose; le peuple l'appelle 
San Blu, « le Saint Bleu »; et quelquefois, sans raison, Saint Christophe. » 

D'après la radition, il était à peu près de grandeur naturelle. 

J. Marchand, l’humble chroniqueur, raconte que la basilique dont la richesse 
élait proverbiale !, fut démolie en 1794; et le Saint Bleu subit le vandalisme de 
l'époque. 

Aussi nos regrets portent-ils à la fois sur la perte de ces lrésors d'art et le 
silence des archives. Nous sommes réduils à des conjeclures, à des appréciations 
où la fantaisie l'emporte {rop souvent sur la vérité probable. 

Le style de cette Crucifixion appartient il à Byzance où à Venise? En quelle 
année la timidité du moyen âge a-t-elle cessé d'employer la tunique pour vêtir 
Jésus en croix ? 

Quelle serait la provenance? — Son caractère oriental n'autorise-t-il pas à 
croire à une fabrication plus adriatique que toscane, à Pesaro par exemple, où les 
fabriques exccllaient dans les pièces en couleur? 

Le Saint Bleu est-il plus ou moins ancien que les autres tableaux décrits dans 
cette étude ? — Faut-il l’allribuer au premier Luca, le flambeau de cette brillante 
famille d'artistes ? — Les Della Robbia n'ont produit rien de pareil; et pourtant, 
à juger par les très rares morceaux qui furent sauvés, la Lerre cuité ne diffère pas 
sensiblement de tous les autres fragments recueillis. 

Il est toutefois permis d'affirmer que le Christ des Accoules possédait un haut 
degré d’archaïsme, et qu'il s'en exhale comme un parfum grec sans laisser voir la 
sécheresse des contours byzantins. Sa naissance pourrait au plus se placer au 
cœur de la vieille ville, à l'aurore de ce xv° siècle où l'influence vénitienne, semi- 
germanique, s'impose fortement, surtout aux sculpteurs, si ce n’était, chez nos 
ouvriers, l'ignorance des grands fours à cuire les terres et à les vitrifier. Une sage 
réserve nous commande de croire à une origine ilalienne secondée par le goût de 
l'intelligente province où le souffle fécondant de l'Ionie avait le plus longtemps 
persévéré. 

P. TRABAUD. 


4. Voy. à Angers, les Fonts baptismaux, enlevés aux Accoules par le roi René, 
en 1474. 
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|A Belgique a vu s'accomplir, au cours des dernières semaines, un certain 
nombre d'événements artistiques attendus avec quelque curiosité. Le 
mot d'événement n’a rien d’excessif. Il s’agit, en effet, de la venue à 
maturité d’un ensemble de projets destinés à marquer le point de 
départ d'une direction nouvelle imprimée aux études, ce qu'en langage moderne 
il est convenu d’appeler une évolution. A quelques jours d'intervalle nous avons 
assisté, à Anvers, à l'ouverture des Musées de peinture et d’antiquités dans les 
locaux préparés pour eux; à Bruxelles, à l'inauguration d'un musée d'art décoratif 
industriel, dont le Musée des Antiquités, à son tour transformé, constituera désor- 
mais comme une dépendance. On a disposé, à cet effet, d’une partie des bâtiments 
érigés en 1880 sur le plateau qui domine la rue de la Loi et qui porte aujourd'hui 
le nom de Palais Cinquantenaire. C’est là qu’eurent lieu, en 1880, et plus tard 
encore, en 1888, les splendides expositions de l’art ancien dont le souvenir est resté 
cher aux curieux. 


S'il est de l'essence même des choses intellectuelles de laisser toujours un vaste 
champ à l’amélioration, à plus forte raison doit-il en être ainsi chez les nations 
jeunes. Il semble que chez elles l’entreprise publique soit tenue de passer par les 
phases multiples d'un provisoire plus ou moins prolongé avant d'arriver à une réali- 
sation aussi parfaite que possible. C’est presque un axiome qu’en Belgique rien n’est 
durable comme le provisoire. 

Nos collections d'art en général, on l'a vu plus d’une fois par ces correspon- 
dances, ont gravement pàti du long espace de temps qu'il a fallu pour faire 
ressortir l'importance de leur rôle autrement qu’au simple titre de la délectation 
des yeux. De précieuses occasions de les enrichir ont été par là négligées, et s’il 
n’est point contestable que nous voici entrés dans des voies nouvelles et plus 
fécondes, force est de s’avouer que tout le bon vouloir du monde aura grand’peine 
à réparer les indifférences et les erreurs d’un long passé. 

Il ne semble point que la Belgique puisse s'attendre à voir jamais se reformer 
des collections d'importance égale à celles qu'elle a perdues à l’époque où tout ce 
qui tient à la Curiosité avait un prix bien moindre qu'au temps actuel. L’étranger 
a fait sur notre sol une telle moisson de richesses arlistiques, que l’on est presque 
en droit de se dire que ce qui n’a point été emporté ne pouvait pas l'être. Pour 
enrichir désormais nos colleclions, nous n’avons d'autre ressource que d'affronter, 
à beaux deniers sonnants, la concurrence générale, perspective médiocrement 
réjouissante si l’on songe aux forts capitaux que doit exiger une telle manière 

IV. — 3° PÉRIODE. 34 
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d'agir. Rien, pourtant, n’en démontre davantage la nécessité inéluctable qu'une 
visite aux galeries nouvelles dont je viens vous entretenir. 

Décrire la disposition des nouveaux musées d'art décoratif et d’antiquités est 
à peine nécessaire, étant donné qu’elle est en tout conforme à celle de l'exposition 
de 1888. Les deux collections occupent des galeries parallèles, situées immédiate- 
ment derrière le pavillon de l’aile droite des bâtiments de l’ancien Champ de 
Manœuvres. On y accède par le Musée des moulages, avec lequel, d’ailleurs, elles 
forment un ensemble. Les salles sont spacieuses, généralement bien éclairées. Il 
est d'autant mieux permis de les comparer au Trocadéro, qu’elles en ont jusqu'à 
la configuration en hémicycle, favorable au coup d'œil général. Jusqu'ici la déco- 
ration est absente; le parquet lui-même est un simple plancher peint en brun. 

Ne faisons entrer que secondairement en ligne de compte l'éloignement. La 
rue de la Loi n’a été prolongée, il est vrai, qu'en vue d'un champ d'exercices et de 
courses, aujourd'hui abandonné. Un Musée, pourtant, vaut bien la peine qu'on se 
déplace, et les moyens de transport ne manquent pas à Bruxelles. S'il en man- 
quait, il suffirait de les créer. Ce qui est malheureusement plus grave, ce dont la 
meilleure volonté du public aura peine à triompher sera, par les mauvais temps, 
l’abord difficile des Musées de nouvelle création. Y aller, pendant l'hiver surtout, 
sera une entreprise à rebuter les plus vaillants amateurs; y travailler presque 
impossible. Un coup d'œil maintenant sur les éléments constitutifs des Musées, et 
sur le parti qu'on en a tiré. 

La vaste salle des moulages sert en quelque sorte de préface aux nouvelles 
galeries. Elle se compose de l’ensemble des pièces aujourd'hui rassemblées dans la 
plupart des musées similaires, issues pour une bonne part de l'échange interna- 
tional. Bien que de création récente, notre galerie est déjà fort riche en éléments 
d'étude et d’information. On y a joint un très remarquable ensemble de photogra- 
phies de monuments et surtout de sculptures. La lumière et l’espace y abondent. 
On a pu monter, sans difficulté aucune et sans encombrement, l'Erechthéion, la 
cheminée de Bruges, le tabernacle de Léon, dont la hauteur est de cent pieds, le 
Galtamelata, les puits de Quentin Matsys, et jusqu'au fronton du Parthénon avec 
ses métopes. On pourra placer de même, avec toute facilité, l'autel de Pergame. 
Un grand progrès consisterait, toutefois, à donner aux moulages l’apparence des 
objets réels, afin de différencier du marbre le métal et le bois. C’est là, du reste, 
nne opération facile et qui pourra se faire à peu de frais. Elle est seule propre à 
donner au renseignement que nous procure le moulage sa véritable valeur. 

Il convient de dire que, sous ce rapport, les collections de l’ancien Musée de la 
porte de Hal, devaient gagner à leur déplacement. Privé de lumière presque autant 
que d'espace, l'ancien donjon avait pour lui de constituer un de ces cadres dont le 
romantique aspect faisait {ressaillir d’aise les passionnés d’Anne Radcliffe. Je ne 
nie point que les colonnes trapues, les voûtes à nervures et les fenêtres à meneaux 
gothiques ne fissent souvent un entourage excellemment approprié aux vieilles 
choses qu'elles étaient destinées à environner. On ne se défendait pas d'une cer- 
taine émotion, lorsque, l'escalier en spirale gravi, on pénétrait dans ces antiques 
salles de garde dont la lumière parcimonieuse enveloppait un monde d’épaves du 
passé, se groupant autour des colonnes et de leur fùt gagnant jusqu'à la voûte. 
Aujourd'hui l'impression est renversée ; on se prend à regretter l’autre. On souffrait 
du trop plein; l'on souffre du trop de vide. 
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Soit vivacité du souvenir de l'Exposition de 1888, soit en réalité manque d’équi- 
libre entre l'ampleur du local et l'importance des objets exposés, le déplacement 
de nos collections enlève plutôt qu'il n'ajoute au prestige du Musée. Outre que 
beaucoup d'objets apparaissent aujourd’hui comme de valeur très relative, les 


choses absolument précieuses — il y en a de premier ordre — sont perdues et 
comme noyées dans un flot d'éléments nullement fait pour ajouter à leur relief. 
Et tout d'abord — à cet égard il n'y a qu'une opinion —, on a commis 


une faute, heureusement réparable, en distrayant de ce Musée toute la partie 
des armes et des armures. Si, d’une part, en agissant de la sorte, on privait 
le Musée d'une ressource décorative de premier ordre, bannières et trophées, 
de l’impressionnante évocation du moyen àge par ses rigides harnais de fer, de 
l’autre on retranchait de l’ensemble un vaste groupe de choses précieuses qui, 
pour le public, augmentaient dans une proportion respectable l'attrait du Musée 
de la Porte de Hal. On ne voyait pas sans plaisir les petits chevaux andalous 
montés par Albert et Isabelle au mémorable siège d'Ostende, le haume de 
Charles-Quint, des épées et des dagues du travail le plus délicat, des arquebuses 
incrustées d'ivoire, des pièces d'artillerie historiques. Ce sont bien là, sans doute, 
des éléments d'étude et d'information qu'on va chercher dans un Musée comme 
celui-ci. Une belle garde d'épée est avant tout une œuvre d'art et le système 
d'une arquebuse s’efface pour l'artiste devant la richesse de ses ciselures. Que 
cerlains grands pays aient pu se donner le luxe d’un Musée spécial d’armures, 
que Madrid, Paris, Vienne ou Turin affectent des galeries spéciales aux harnoiïs 
historiques, formant ainsi des ensembles imposants, c'est au mieux. Ce n'est pas 
évidemment avec ce qui nous reste des anciennes collections dont la partie essen- 
tielle est allée enrichir le Musée de Vienne, que nous pourrions avoir la prétention 
de constituer une salle d'armes de grande importance. Mieux vaut donc faire em- 
ploi de toutes ses ressources pour créer un Musée à peu près satisfaisant, que 
d’en avoir deux d'importance secondaire. 

Hélas ! toute faute se paie. Si l’on avait songé, il y a vingt-cinq ans, à doter 
notre Musée des Antiquités d'un budget convenable, d'un local approprié à sa des- 
tination et d’un conservateur compétent, l’on eût profité, plus qu'on ne l’a fait, 
des occasions de l’enrichir. Mais il semblait entendu que, puisque la place faisait 
défaut, le mieux était de ne pas s’encombrer de choses gênantes, d'attendre des 
jours meilleurs. Les voici arrivés. 

Il ne peut plus y avoir de doute dans aucun esprit : il faut combler les vides, 
s'approprier, chaque fois que l’occasion s’en présentera, des objets dignes d’un 
Musée, des produits de l’industrie de nos pères dans les branches diverses où ils 
ont excellé. On peut admettre aussi les reproductions. Les galvanoplasties se font 
aujourd'hui avec la plus rare perfection et les plus riches Musées du monde ne les 
dédaignent pas. À défaut de beaux originaux ayons de belles imitations. Il y a 
des vitrines entières d'orfèvreries reproduites au South Kensington. Un peu de 
décoration aussi ne nuirait pas, alors surtout qu’il s’agit de doter la nation d’un 
établissement fait pour rehausser son prestige et contribuer à l'instruction des masses. 

Une pensée patriotique a inspiré la création du Musée d’art décoratif indus- 
triel, projet grandiose dont la réalisation complète ne pourra être que le fruit 
d'un effort persévérant servi par une connaissance approfondie des éléments com- 
plexes qu'il comporte. Le Musée s’est ouvert le 22 juillet par une visite royale. Il 
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est permis de l'envisager comme un des principaux attraits du Palais du Peuple, 
en expectative. Son principal mérite est dans son existence même. Au temps de 
l'enrichir, de donner le relief nécessaire à certaines écoles et à certains maîtres, 
de substituer l'excellent au secondaire. 

La collection, du reste fort nombreuse, offre un intérêt considérable. On y 
rencontre des œuvres originales : les cartons des vitraux de Sainte-Gudule — 
longtemps déposés au Musée mais non exposés faute de place —, des vitraux de 
Notre-Dame et de Saint-Jacques d'Anvers, des cartons, des esquisses de quelques 
peintures murales exécutées en France et en Allemagne, portant la signature de 
Puvis de Chavannes, de Lévy, de Geselschap, des moulages et réductions de sta- 
tues occupant des places publiques, le mausolée de Louis-Philippe par Mercié, un 
Bismarck équestre de Siemering, des fragments de peintures murales célèbres, 
copiées par les pensionnaires du gouvernement, des reproductions intégrales de quel- 
ques tableaux de Rembrandt, de Frans Hals, de Van Dyck. C'est ici, également, que 
nous retrouvons les copies exécutées par ordre du gouvernement d’après la Nativité 
de Van der Goes et la Descente de croix de Pedro Campana. II y a ensuite un 
nombre énorme de photographies, de chromolithographies, quelques moulages, 
enfin une série intéressante d'impressions japonaises. 

Tout est dans tout. Appliqué à une peinture ou à une sculpture le mot « déco- 
ratif » est assez arbitraire. Rubens est sans doute, à travers tout son œuvre, le déco- 
rateur par excellence, même lorsqu'il ne vise pas à être décoratif. Pourtant, on 
connaît du peintre des pages plus expressément créées pour servir à la décoration : 
l'Histoire de Decius, les plafonds de l’église des Jésuites d'Anvers, la galerie du 
Luxembourg, ete. C'est spécialement sous cette forme qu'il demande à être repré- 
senté dans le Musée qui nous occupe. Ainsi, d’autres maîtres qui, pour ne s’êlre 
point habiluellement associés à la décoration des édifices, ont cependant trouvé 
l'occasion de pages transcendantes à propos de l’un ou l’autre travail de cette 
nature. Albert Dürer, Holbein, le Poussin et Lesueur ont été de ce nombre. 


Le Musée ancien de peinture de Bruxelles, y compris le Musée historique dont 
les lecteurs de la Gazette ont eu jadis une description, a enfin achevé sa métamor- 
phose. On a ouvert les portes closes depuis de longs mois, débarrassé les galeries 
de leurs échafaudages, disposé les sculptures dans le grand hall. La nouvelle déco- 
ration a fait énormément de bien à l'aspect du Musée. Les blancheurs éteintes, 
la sobriété des dorures dont se relève la teinte générale, s'adaptent beaucoup 
mieux que par le passé à une galerie d'œuvres anciennes. Les vieux maîtres s’en 
réjouiraient sans doute. 

En attendant, nos contemporains se plaignent d’être dépossédés. Non seulement 
les voici privés du Palais des Beaux-Arts, construit expressément en vue des expo- 
sitions, mais le Musée des anciens, devenu le Musée des modernes, où brillaient 
leurs œuvres, se ferme pour plusieurs mois, en vue de faire place à l'exposition 
triennale dont l'ouverture suivra de près la publication de celte lettre. On 
décroche les tableaux, chose qui n’est pas sans danger, surlout pour les grandes 
toiles. On se demande s’il ne vaudrait pas mieux les dissimuler sous des parois 
mobiles, comme cela se faisait jadis. 

En attendant, le Musée ancien s’est augmenté d'un certain nombre d'œuvres 
dont les auteurs sont décédés depuis plus de vingt ans. Je ne saurais dire que 
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l'honneur du transfert ait donné à ces toiles une importance qui, d'ores et déjà, 
les élève au rang des anciens. Si ces précurseurs illustres pouvaient voir les voisi- 
nages qu'on a donnés à quelques-uns d’entre eux, ils se montreraient plus sévères 
encore que nos contemporains dans leur appréciation des jurys. Il me semble que 
nous devrions avoir au moins une salle d'attente, quelque chose comme un pur 
gatoire par où passeraient les œuvres récentes avant de pouvoir aspirer à une 
place parmi les anciens. Tout au moins la date du décès de l’auteur ne peut-elle 
justifier la présence de ses créations dans ce milieu consacré surtout à honorer les 
maitres de l'art. 

Le Muse s’est enrichi, pour de vrai, cette fois, par l'acquisition d'une page 
bien connue des lecteurs de la Gazette, les fameuses têtes de nègres de Rubens de la 
galerie Narischkine ‘. Bürger les avait qualifiées de prodige de la peinture, à propos 
de la vente Pommersfelden, où elles parurent avant d'aller en Russie. Il est certain 
que ces tèles-là sont à nos Rubens une adjonction de première importance, autant 
à titre d’information que par leur valeur même. 

Reproduisant sous différents aspects un même individu, elles rentrent dans une 
catégorie d'œuvres où l’on a une occasion infiniment précieuse d'étudier les maîtres 
dans toute leur spontanéité. Pour Rubens, personne n’ignore le vaste emploi qu'il 
faisait de ses éludes. Dans une des dernières lettres qu'on possède du grand 
peintre, il écrit de la campagne à un de ses élèves de lui apporter un panneau où 
figurent trois têtes peintes « de sa propre main (sic) : un soldat en colère, coiffé 
d'un bonnet noir, et deux hommes pleurant ». — Les têtes de nègres ont été vingt 
fois utilisées par lui, principalement dans ses bacchanales et dans ses adoralions 
des Mages. Au musée de Bruxelles même, dans l’Adoraltion des rois, le mage noir, 
montrant une double rangée de dents blanches, est une reproduction presque 
textuelle de l'étude que nous avons sous les yeux. On la retrouve au second plan 
de l’'Adoration des Mages du Louvre. Une toile du Musée de Francfort, provenant 
de la collection Schamp d’Aveschote, reproduit le même nègre attribué cette fois 
à Van Dyck, conformément à Smith, bien que sur une planche de Longhi, datant 
du commencement du siècle, nous trouvions le nom de Rubens. Cette planche 
donne au personnage le nom de Faruggia. D'où vient ce nom? Je n'hésite pas à 
croire que le susdit nègre était un serviteur de Rubens, ce que paraît même indiquer 
son costume fort simple. Rien n'aurait empêché Van Dyck de le prendre à son 
tour pour modèle. Au Musée de Cologne, enfin, nous retrouvons l’ensemble de la 
nouvelle acquisition de Bruxelles, attribuée de même à Van Dyck qui, certainement, 
n'y est pour rien. Remarquons toutefois qu'il y eut un temps où ces têtes passaient 
pour une étude de Van Dyck. Sans les trouver inférieures à Rubens, on peut obser- 
ver que le procédé n’est pas à ce point rubénien qu'il donne au spectateur une 
conviction immédiate. Que de fois on se prend à hésiter entre le maître et l'élève, 
d’ailleurs? Quiconque a lu les récentes études de M. Bode sur la galerie Lichten- 
stein sait à quel point cela est légitime. Quant à la splendeur même de l’œuvre, 
elle ne saurait faire question pour un connaisseur et l'on doit grandement féliciter 
le Musée de son acquisition. 

C'est avec moins de transport que je signale l’acquisition d’un tableau de 
Paul Potter de la vente Crabbe. D'un vigoureux effet, ce groupe de cochons n’est 
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assurément pas une œuvre ordinaire; seulement, nous n'avions pas jusqu'ici de 
Paul Potter; si nous en avons un maintenant, nous n'avons encore représenté le 
maître que sous une forme qui ne caractérise pas complètement son style. Le 
tableau de Bruxelles est daté de 1647. En cette année-là Paul Potter travaillait à 
Delft, qu'il quitta l’année suivante pour La Haye. C'est de 1649 qu'est datée la 
Chasse à l’ours du Musée d'Amsterdam, encore une page importante, mais où se 
juge fort mal aussi la supériorité de son auteur. 

A citer enfin à titre de curiosité, plutôt qu'à cause de sa valeur, une dernière 
acquisition, un paysage de Lucas Gassel. 

Ce peintre, originaire d'Helmont, est cité par Van Mander comme un des prin- 
cipaux représentants du paysage au xvi° siècle. On sait quelles étaient, à cet 
égard, les prédilections des Flamands. — Gassel, comme eux tous, aime les sites 
vallonnés, semés de fabriques et de figurines. Cela n’a rien de transcendant. Le 
tableau du Musée de Bruxelles est daté de 1544. Il provient d'une collection bruxel- 
loise et était d’ailleurs connu. J'ai eu ailleurs l’occasion de le citer comme un pro- 
blème en ce qui concerne le sujet. Non loin d'un château en style de la Renaissance, 
peut-être Mariemont, un seigneur descendu de cheval est atteint d'indigestion. 
Plus loin, on le voit pousser une brouette comme pour inaugurer un charbonnage, 
lequel, au second plan, est en pleine activité. 


L'inauguration du nouveau Musée d'Anvers a été, comme de juste, un gros évé- 
nement, événement d’un intérêt plus que local. Sans représenter d'une manière 
absolument complète la grandiose école par laquelle se caractérise avec le plus 
d’éloquence l’art flamand, le Musée d'Anvers en constitue un résumé des plus sérieux. 
Ne suffirait-il pas, au surplus, des noms de Quentin Matsys, de Rubens et de Van 
Dyck pour assurer la gloire d’une école et la vogue d'un musée où ceux qui les 
portent figurent avec éclat? 

Autant l'édification du Ryks Museum d'Amsterdam réjouit l'Europe, autant 
l'existence du nouveau Musée d'Anvers mérite d'être saluée avec satisfaction. C’est 
qu’en effet la garantie d’une bonne conservation et d’une meilleure mise en lumière 
des trésors d'art intéresse à un égal degré tout le monde. Il est entendu que l’exis- 
tence de ces trésors n'importe pas seulement à la nation qui les détient, mais à 
toutes les nations, les grands musées étant pour notre temps ce qu'étaient, pour 
l’antiquité, les temples fameux. On y accourt de tous les points de l'univers. 

Anvers, comme toujours, a voulu bien faire les choses, affirmer à la fois son 
opulence et son renom artistique. Moins soucieuse de sa bonne renommée, l’édilité 
se mettait à l'aise à peu de frais. Le Musée aujourd’hui abandonné n'était certes 
pas à mépriser. Sans être aussi spacieux que l'actuel, il disposait de salles larges 
et bien éclairées, mais il avait l'inconvénient d’être englobé dans un ensemble de 
constructions qu'il fallait à tout prix exproprier pour assurer sa sécurité complète. 
La chose fut impérieusement démontrée en 1873 lorsqu'un terrible incendie éclata 
dans le voisinage immédiat de la précieuse galerie. Son transfert fut incontinent 
décidé. Un terrain immense, devenu disponible par suite de la disparition de 
l’ancienne citadelle espagnole, fut fixé comme emplacement, et un appel fut lancé 
à tous les architectes pour les plans de la nouvelle construction. 

Sans donner dès l’abord le résultat voulu, le concours mit finalement en relief 
deux plans que l'on finit par amalgamer, si bien que le nouveau Musée est aujour- 
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d'hui l’œuvre conjointe de MM. Winders et Van Dyk, tous deux Anversois. Occu- 
pant une superficie bâlie de 6,780 mètres carrés, il a coûté en chiffres ronds la 
somme de deux millions de francs, dont moilié à la charge de l'État. 

Ce qui est peut-être sans exemple, c'est la rapidité de son installation. L'ancien 
Musée se fermait le 45 mars ; le nouveau s’est ouvert le 11 août, complètement, 
absolument arrangé, meublé et décoré. 

Extérieurement, l'édifice n'offre rien de remarquable, si ce n’est toutefois le 
développement de ses façades lalérales, d’une nudilé complète. A l'étage point 
de fenêtres, tout l'éclairage venant du haut. On promet des bas-reliefs et des 
statues pour corriger ce vide immense. Péristyle à colonnes, architrave décorée 
de statues, escalier flanqué de socles destinés à supporter des groupes. Cette dis- 
position se devine. Le vestibule d'entrée, avec son revêtement de marbre coloré, 
est d'un aspect frappant, tout ensemble riche et sévère. La disposition n’est pas 
sans rappeler celle de l’ancien Musée, d'autant que les grandes peintures de De 
Keyser reparaissent dans leur ordre accoulumé pour fortifier l'illusion. 

De Keyser avait projeté, pour compléter ses peintures, un entourage qui n’était 
pas sans avoir son importance. La halle d'entrée du Musée eût formé comme un 
panthéon des gloires artistiques flamandes; les statues et les bustes y allerneraient 
avec des inscriplions destinées à perpétuer le souvenir des artistes que la mort 
viendrait ravir à l'École belge et que leur talent rendrait dignes de cet honneur. 
On pourrait, sans frais notables, donner suite à cette idée certainement grandiose. 

En attendant, l’on devrait bien adopter une mesure introduite dans beaucoup de 
galeries de l'étranger : l'inscriplion, sur des plaques de marbre, des noms des 
donateurs. Anvers doit, en effet, quelques-unes de ses principales richesses à la 
libéralité de plusieurs grands amateurs. 

Le rez-de-chaussée du nouveau Musée, d’un éclairage peu satisfaisant par 
malheur, est affecté d'une part à la galerie des sculptures, de l’autre à l’exhibition 
de l'œuvre entier de Rubens en gravure et en photographie. Get ensemble, vrai- 
ment d'une importance hors ligne, a pour complément un catalogue, œuvre de 
M. Rooses, très sobre mais incomparablement riche en informations. Sous chaque 
pièce d’ailleurs figure, avec la mention du sujet, la date connue ou présumée de 
l'exécution de l'original et l'endroit où il se trouve, avec le numéro même du 
catalogue de la galerie désignée. 

Gravissons maintenant l'imposant escalier à massive rampe de marbre noir, 
pour pénétrer dans le Musée proprement dit. Vingt et une salles sont affectées à 
l’exhibition des tableaux, tant anciens que modernes, ces derniers occupant sept 
salles. Très spacieux, les salons sont décorés avec un luxe nécessaire mais une 
discrétion suffisante pour ne contrarier en rien l'aspect des peintures. Le fond, d'un 
rouge éleint, est parfaitement approprié à sa destination. Le lambris en vieux 
chêne, la rampe de cuivre d'un beau travail artistique, les superbes sièges de 
velours, donnent à la galerie un aspect cossu. On se sent dans un milieu de bonne 
compagnie. On a mis une certaine coquetterie, dans le placement, à ménager les 
points de vue, à souligner les pages importantes. 

L'Ensevelissement du Christ, la merveilleuse toile de Quentin Matsys, et d’autres 
œuvres antérieures à la Renaissance, ont reçu, comme support, une sorte d’autel 
de style gothique d’un très bon effet. Dans la salle Van Ertborn, les perles de la 
collection ont été groupées dans un harmonieux ensemble sur un fond de velours 
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éteint, tout le groupe étant recouvert d'une glace. C’est là une mesure de prudence 
qu'on pourrait voir se généraliser sans inconvénient pour les œuvres d’un petit 
format. À force d'épousseter les tableaux délicats on les éraille et, après tout, 
l'opération est de celles dont il vaut mieux les dispenser. 

La seule chose à reprendre dans cet excellent arrangement, c’est que toutes les 
salles soient uniformément éclairées du haut. Certes, l'existence de pièces prenant 
le jour de côté nuit quelque peu à l'aspect monumental d’une galerie. Cela n’em- 
pêche que les petits tableaux y gagnent toujours. Si le plafond est abaissé à leur 
intention, il arrive infailliblement un moment où l'ombre des bâtiments voisins 
les plonge dans une demi-obscurité vexante. Aussi, tous les Musées de construc- 
tion nouvelle ont-ils évité pour les petites salles les éclairages supérieurs. 

On pouvait concevoir des doutes sur la physionomie finale du nouveau Musée 
d'Anvers. Riche en œuvres du premier ordre, disposerait-il d'un nombre suffisant 
de toiles de valeur appartenant à des maîtres secondaires pour se soutenir par- 
tout? Un simple coup d'œil sur les galeries répond à cette question. Outre que 
l’arrangement a été fait avec beaucoup d'entente, que nulle part on n’éprouve 
la moindre fatigue, que les différentes phases de l'École se prononcent avec une 
netteté suffisante pour relever la valeur de chacun de leurs éléments, le Musée 
d'Anvers comprend aujourd'hui beaucoup de peintures nouvelles et presque incon- 
nues du public. Les hospices civils se sont enfin résolus à l’enrichir de dix-neuf 
toiles constituant le meilleur de leur avoir. Il y a là le portrait de Simon de Vos, 
de lui-même, un véritable chef-d'œuvre, et un grand retable de Bernard Van 
Orley, le Jugement dernier, déjà mentionné par Van Mander comme une des créa- 
tions les plus importantes de son auteur. La ville, pour sa part, a envoyé au Musée 
plus de quarante toiles ayant orné les salles du palais communal; la Société 
d'archéologie, huit autres peintures intéressantes, si bien qu'au total plus de 
soixante-dix nouvelles peintures sont venues grossir l’ancien fonds, au double 
profit du publie et du Musée. 

Un motencore à propos d'une disposition fortingénieuse dont la presse s’estoccupée 
en parlant de la nouvelle construction. Sous quelquestoiles de très grande valeur, une 
trappe permet, en cas de besoin, de faire descendre les peintures dans un souterrain 
voûté. Il s’agit ici d'une simple mesure obsidionale. Anvers, place forte, est exposé 
à un bombardement. Le Musée, construction isolée, en outre, situé dans un en- 
droit assez vulnérable. La ville venant à être assiégée l’on enterrerait les tableaux. 

Je puis me résumer en disant que la nouvelle galerie anversoise répond à la 
fois aux nécessités actuelles et futures, qu’elle est digne d'une grande cité et 
constitue, dans l’ensemble, l’une des mieux distribuées de l’Europe. 

De plus, Anvers étant en veine de générosité pour ses collections, on a remis 
à neuf le vieux Stcen en lui adjoignant quelques salles pour ses antiquités. Ces 
salles ont été inaugurées le 12 août. Sans être bien spacieuses, elles ont bonne 
apparence et suffiront, pour longtemps du moins, à leur destination, contrastant 
par leur aspect joyeux avec les lugubres souvenirs évoqués par le voisinage. On 
a profité de la circonstance pour enrichir un peu la collection, composée surtout 
d'antiquités locales. 
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COURRIER EUROPÉEN DE L'ART ET DE LA CURIOSITÉ 
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Parait une fois par mois. Chaque numéro est composé d’au moins 88 pages in-8°, sur 
papier grand aigle; il est en outre enrichi d’eaux-fortes, d’héliogravures et de gravures 
en couleurs tirées à part et de gravures imprimées dans le texte, reproduisant les objets 
d'art qui y sont décrits, tels que tableaux, sculptures, eaux-fortes, dessins de maîtres, 
monuments d'architecture, nielles, médailles, meubles, ivoires, émaux, armes anciennes, 
pièces d’orfèvrerie et de céramique, riches reliures, objets de haute curiosité. 
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Prix du dernier volume : 335 francs. 


Quelques exemplaires sont Ne sur papier de Hollande avec des épreuves d’eaux-fortes 
avant la lettre. L’abonnement à ces exemplaires est de 100 fr. 


Première période de la Collection avec tables (1859-68). .  Épuisé. 
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Aux personnes de la province qui s’adresseront directement à la Gazette des 
Beaux-Arts, l’Album sera envoyé dans une caisse sans augmentation de prix. 
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Sceaux. — Imprimerie Gharaire et fils. 
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